﻿« Calitate, inovare, comunicare în sistemul de formare continuă a didacticienilor din învățământul superior » POSDRU/87/1 3/S/6379 Didactica artelor vizual-plastice Suport de curs Asist univ drd Ana-Maria Aprotosoaie-Iftimi Universitatea de Arte “George Enescu”, Iași 1 Cuprins Partea I I Morfologia limbajului vizual 1 1 Punctul 1 1 1 Modalități de obținere a diverselor expresivități folosind punctul - la orele de educație plastică 1 1 2 Aplicații practice pentru elevi j ' 1 2 Linia 1 2 1 Modalități de obținere a diverselor expresivități ale liniei - la orele de educație vizual- plastică \r 1 2 2 Aplicații practice pentru elevi A I 3 Forma 1 3 1 Forme primare și universul mitologic 1 3 2 Forma în artele plastice 1 3 3 Modalități de obținere a formelor plastice (pete de culoare) în activitățile școlare 1 3 4 Tehnici de lucru utilizate preponderent la orele de educație vizual-plastică 1 4 Pata de culoare 1 4 1 Aplicații practice pentru elevi 1 5 Culoarea 1 5 1 Culorile lumină^ 1 5 1 1 Descompunerea spectrală 1 5 1 2 Percepția culorii luminii 1 5 1 3 Sinteza culorilor I 5 2 Culorile pigment 1 5 2 1 Gurpele de culori 1 5 2 2 Nonculorile 1 5 2 3 Game cromatice 1 5 2 4 Amestecul fizic al culorilor și nonculorilor 1 5 2 5 Sugestii practice pentru elevi 1 5 2 6 Contrastele cromatice 1 5 2 7 Sugestii practice pentru elevi 1 5 2 8 Ritmul și efectul spațial al culorilor 2 1 5 2 9 Aplicații practice pentru elevi 1 5 2 10 Armonia cromatică 1 5 2 11 Simbolistica generală asociată culorilor II Lumina și umbra III Conceptul de spațiu în artele vizuale III 1 Spațiul în arta vizuală 111 2 Rețele și structuri geometrice (J-r 111 3 Sisteme de reprezentare a spațiului în arta vizuală 111 4 Construcția spațiului plastic IV Aspecte ale stilului V Compoziția , V l Tipuri și forme compoziționale V 2 Compoziția clasică tradițională picturală, decorativă V 3 Figurativ-nonfigurativ V 4 Static-dinamic V 5 Compoziția cu unul sau mai multe centre de interes V 6 Compoziția tridimensională VI Aspecte din natură VI l Perspectiva artistică VI 2 Imaginea frontală a unei străzi VI 3 Imaginea interioară a unei camere VI 4 Natura statică VI 5 Reprezentarea siluetei umane VI 6 Desenul figurii VII Caracteristici ale artei contemporane VII 1 Aspecte generale VII 2 Formule compoziționale și de configurare a spațiului vizual contemporan VII 3 Forma elaborată - simbolistica formelor și expresivitatea funcțională VII 3 1 Relația formă — spațiu 2D VII 3 2 Relația formă - spațiu 3D Transfigurarea plastică a formelor primare în arhitectura contemporană VII 3 3 Structuri arhitecturale inedite - de la artă la grotesc VIII Arta autentică și kitsch-ul 3 Partea a Il-a I Aspecte psihopedagogice 1 1 Importanța educației pentru artă și prin artă 1 2 Limbajul artei infantile Desenul copiilor - mijloc de reprezentare a realului 1 2 2 Creația elevului din clasele de gimnaziu 1 3 Creativitatea 1 4 Imaginația II Materile și instrumente folosite la orele de educație vizual-plastică 11 1 Instruentarul utilizat la orele de educație vizual-plastică 11 2 Materiale și tehnici folosite în pictură 11 3 Materiale suport pentru desen sau pictură 11 4 Mozaicul și vitraliul III Metode, procedee și mijoace didactice specifice Ш 1 Metode și procedee de însuțire a limbajului vizual-plastic - probleme specifice liceelor de artă 111 2 Metode de analiză a operei de artă într-o manieră sincretică - nivel gimnazial III 2 1 Expemple de activități ce dezvoltă creativitatea și spiritul de analiză 111 3 Metode didactice și mijloace de învățământ utilizate în predarea educației vizual- plastice V 111 3 1 Prezentare generală 111 3 2 Metode didactice specifice 111 3 3 Mijloace de învățământ IV Documentele curriculare IV 1 Programele școlare IV 2 Planificarea calendaristică IV 3 Proiectarea unităților de învățare IV 5 Proiectul de lecție (proiectul didactic) V Evaluarea activităților vizual-plastice V 1 Aspecte generale ale evaluării orelor de educație vizual-plastică V 2 Interpretarea- evaluarea desenului copiilor 4 Partea a IlI-a I Practica pedagogică 1 1 Importanța derulării practicii pedagogice 1 2 Structura și conținutul practicii pedagogice 1 3 Obligațiile studenților în cadrul activităților de practică pedagogică 1 4 Portofoliul de practică trebuie să conțină: BIBLIOGRAFIE 5 Arta nu este un proces sau o experiență la fel de importantă pentru viața și progresul umanității ca și știința, ci are funcția unică de a-i uni pe oameni prin iubirea unuia față de celălalt și față de viața însăși Herbert Read ,,Arta îl formează pe om, învățându-l să -și lărgească orizontul îl educă pentru a deveni o ființă cu adevărat umană” (Fischer, Ernest, Necesitatea artei, p 230) Partea I II Morfologia limbajului vizual I 1 Punctul v Punctul, linia, forma și culoarea nu sunt numai simple elemente ale limbajului plastic ci reprezintă învelișul material al gândirii artistice, reprezintă elementele unui limbaj metaforic care induce asociații, provoacă ecouri și atitudini estetice Forța expresiei unui semn plastic depinde de relațiile acestuia cu elementele din cadrul compoziției plastice Aceste relații dintre semnele plastice, prin limbajul lor specific, definesc expresia compoziției Familiarizarea treptată a copiilor cu elementele de limbaj plastic este principalul mijloc de formare a viitoarei lor culturi artistice și prin aceasta, de realizare a educației estetice Etimologic, de la latinescul punctus, punct, loc, punctul este singurul element fară dimensiuni geometrice, infinit de mic Este urma cea mai mică obținuă pe o suprafață cu ajutorul instrumentului de lucru (pensulă, creion etc ) Ca element de limbaj plastic, a primit numeroase semnificații „Punctul este un amănunt și cine stăpânește amănuntul, cucerește universul” (Niculae, 2007) Punctul poate fi orice formă mai mică sau mai mare care are un centru Are semnificația unui moment cosmologic, cuprinzând ideea de orice început Este cunoscut sub diferite ipostaze: semn grafic, semn de punctuatie, semn muzical, punct cardinal, punct tipografic, punct de pornire, punct medical Din punct de vedere plastic, el este un simbol Este elementul generator din care evoluează întreaga creație ca dintr-un germen: din el se naște linia, prin simpla deplasare într-o anumită direcție, apoi suprafața prin deplasarea liniei pe grosimea ei Orice compozitie începe cu simpla așezare a punctului pe suport 6 Leonardo da Vinci definea punctul ca fiind un început, ca origine în tot ceea ce se creează „Izbind într-un zid cu un burete înmuiat în culori, nu se face oare pe zid o pată unde să apară un frumos peisaj?”1 Punctul lui Seurat are o semnificație aparte, semnificație ce a deslușit-o, evidențiind proprietățile definitorii ale punctului ca reprezentând o amalgamare de semne cromatice într-un tot unitar „Seurat, mai totalitar și mai sistematic decât impresioniștii, a trecut la identificarea fiecăruia din punctele create de el cu o anumită culoare primară sau complementare [ ] Prin alăturarea lor strânsă reușește să creeze impresia unor câmpuri omogene”2 Punctul este privit ca un ansamblu de îmbinări cromatice Atingerea unei pensule înmuiate în culoare poate da naștere unui întreg univers Paul Klee vede punctul ca generator al tuturor elementelor dar și ca element integrator Punctul în concepția lui Klee este diversificat Chiar dacă se bazează mai mult pe non-culoare, punctul reprezintă un univers care nu conferă luminozitate și nici expresie, datorită culorilor alb și negru Interferența celor două culori care au drept rezultat griul, culoare valorică, neutră, pusă în practică în picturi care sugerează natură statică Chiar dacă este culoare neutră, asta nu înseamnă că nu are o semnificație aparte Dacă pentru alți pictori, pentru a fii estetic punctul trebuie să fie viu colorat, pentru Klee punctul gri înseamnă începutul, mijlocul și sfârșitul, adică totul “Simbolul reprezentativ al acestui incomensurabil este punctul care în realitate nu este punct, punctul matematic Ceva care este nimic sau nimic care este ceva, este o noțiune nereductibilă la concept, a necontrazicerii A o face perceptibilă cu simțurile( ), trebuie să te apropii de conceptul de gri la punctul crucial între a deveni și a desface: punctul gri Acest punct este gri pentru că nu este alb și nici negru sau pentru că este fie alb, fie negru Este gri pentru că nu este nici deasupra, nici dedesubt sau pentru că este fie deasupra ca și dedesubt, gri, pentru că nu este nici cald, nici rece,gri întrucât este punct adimensional cât și punct între dimensiuni”3 Pentru J Miro punctul este o entitate creativă Poate fii ceva surprinzător sau un simplu punct de plecare pentru un peisaj „Niciodată nu folosesc o pânză așa cum e ea; provoc accidente, o formă, o pată de culoare Pictorul lucrează ca poetul: întâi vine cuvântul și apoi ideea Faceți o zmângălitură Pentru mine ea înseamnă un punct de plecare, un șoc”4 Întreaga 1 Șușală, I , Bărbulescu, O , Dicționar de artă, Editura Sigma, București,1993, pag 225 2 W Hofmann, Fundamentele artei moderne, Editura Meridiane, București, 1997, pag 225 3 Klee,P , Teoria de la forma e de la figuratione, Editura Feltrineli, Roma, 1980, pag 35 4 Șușală, I , Bărbulescu,O , Dicționar de artă, Editura Sigma, București, 1993,pag 160 7 viață a compoziției picturale a lui Miro începe de la punctul plastic Prin felul cum acesta este realizat, prin mișcarea lui, produce o mâzgălitură care devine un peisaj inedit Punctul lui Berger stă la interferența creației „Tușa este punctul de întâlnire între materie și tehnică pe de o parte, mâna pictorului și unealta sa pe de altă parte”5 Fără punct nimic nu se poate realiza, nu ar exista o origine, un început, o geneză sau un nucleu pentru o operă, totul ar fi de forma haosului O compoziție nu se poate realiza fără existența unei origini, punctul reprezentând nucleul, centrul de interes, asigurând echilibrul compoziției Punctul plastic poate fi definit din mai multe direcții: • în accepțiune geometrică, punctul este figura geometrică care nu are nici o dimensiune; paradoxal însă poate fi instituit cu toate dimensiunile Numai în acest ultim rol poate deveni mijloc de expresie vizuală, element de limbaj; • în pictură, în grafică, în sculptură, punctul este pată, amprentă sau tușă minusculă, exact cât poate fi urma cea mai mică a instrumentului cu care se lucrează (pensulă, cărbune, peniță, etc ); • punctul se poate constitui prin repetare în forme abstracte sau figurale, poate căpăta aspect structural sau numai ornamental, decorativ; • în asociere cu linia și pata (el însuși devenind uneori pată) punctul capătă noi valențe expresive printre care și una spațială, adică sugerarea apropierii și depărtării, a plinului sau a golului, etc Într-o compoziție plastică, cu ajutorul punctului se pot obține unele efecte cu caracter expresiv determinate de mărime, culoare, poziție: • puncte de mărimi diferite pot da impresia de spațiu (mare -aproape, mic - departe), • puncte realizate în culori calde sau reci (cald - aproape, rece -departe), • puncte realizate în culori deschise sau închise (deschis - ușor, închis - greu) O analiză a imaginilor pictate, cioplite sau modelate ale preistoriei arată că punctul nu se detașează de ansamblul organic în care este inclus, fiind utilizat la diferite reprezentări: ochi, ornamente, pete pe pielea animalelor Cultura Cucuteni include în ornamente de pe vase linii și puncte de diferite mărimi Arta egipteană, cea cretană, greacă sau romană au apelat de cele mai multe ori la forme figurative în reprezentarea punctului Punctul își va manifesta independența în mozaicul bizantin, care realizează divizări ale suprafeței în mici zone colorate distinct Aici punctul este material, cu o cromatică proprie, construiește linii sau suprafețe, este singular sau multiplicat 5 Berger, R , Descoperirea picturii, vol I, Ed Meridiane, București, 1975, pag 71 8 In creațiile plastice punctele au o gama largă de manifestare, putând reprezenta orice formă plană sau spațială, cu condiția să fie reduse dimensional și să respecte principiile compoziționale Când capată forma unei suprafețe plane punctul are două dimensiuni: lungime și lățime aproximativ egale Dacă se mărește una din dimensiuni, respectând-o pe cealaltă se obține o linie Punctul poate fi mic, mediu, mare, foarte mare Pot fi considerate puncte: figurile geometrice de bază (triunghi, pătrat, romb, cerc, etc ) atunci când au dimensiuni foarte mici; forme naturale de mici dimensiuni (semințe, pietricele, insecte, nisip, cristale, picături de ploaie, fulgi de zapadă, etc ) precum și acele forme care par mici datorită departării (păsări, vapoare, aștri, etc ) * Pentru a fiigura punctul ca suprafață colorată trebuie să fie minuscul, în raport cu celelalte elemente plastice și cu suportul de lucru, pentru a nu deveni el însuși suprafață Marimea punctului se corelează cu efectul de distanță, de sugerare a spațiului prin modificarea dimensiunilor Astfel punctele mici sugerează depărtarea, spațiul, distanța și impune profunzime, iar punctele mari sugerează apropierea, greutatea Efectul spațial poate fi mărit prin aplicarea contrastului cald-rece, deoarece nu se poate despărți forma de culoare, ele fiind legate prin semnificații și expresivități Compozițional, punctul poate fi structurat într-o infinitate de localizări, poziționat în câteva zone importante: sus, jos, central, pe diagonală ascendentă, pe diagonala descendentă Punctele pot fi: statice (puncte pătrate), dinamice (puncte rotunde sau triunghiulare), grupate, distanțate, ordonate, haotice După modul de așezare, punctele pot avea diverse semnificații: dispuse orizontal crează un efect static, dispuse vertical produc senzația de urcare, ordonate radial dau senzația de mișcare continuă sau de rotație Punctul plastic așezat pe o suprafață poate să radieze în toate direcțiile ordinea cu care începe viața compoziției Are valoare de centru de interes și poate reprezenta: o explozie, iradiere, miscare de rotație, etc Când este așezat în centrul de simetrie el apare ferm, cu mișcare zero ( plastic-pasiv) Asezat însă ușor depărtat de centrul de simetrie, este neutru (fixează, stabilizează) Devine activ cand este așezat pe diagonala suprafeței, iar prin multiplicare capătă forță expresivă Modalități de obținere a diverselor expresivități folosind punctul - la orele de educație plastică 9 Amprenta reprezintă urma lasată de un obiect prin apasare pe o suprafață Apăsând cu vârful creionului, al peniței sau al pixului se obțin puncte fine, aproximativ egale ca mărime Dacă este folosit vârful pensulei, capătul neascuțit al creionului sau chiar vârful degetelor (dactilopictura), după ce au fost impregnate în culoare punctele rezultate pe hârtie vor fi diferite ca formă și dimensiune Pulverizarea constă în împrăștierea pe suport a culorii în stare lichidă, cu ajutorul pulverizatorului, stropii rezultați se prezintă sub formă de puncte fine, de dimensiuni apropiate Stropirea poate fi efectuată cu diverse instrumente: stilou, pensulă, periuță de dinți, etc , punctele obținute pot fi diferite ca formă și mărime în ambele cazuri, suportul poate fi umed sau uscat Colajul oferă posibilitatea obținerii unor puncte diverse, ca formă și mărime - prin ruperea în mod spontan a hârtiei în bucățele mici - inegale sau egale - prin tăierea cu î A preduceaua ori cu perforatorul Cu șablonul se pot desena puncte având aceeași formă și aceeași dimensiune Șablonul poate fi realizat dintr-o bucată de carton sau hârtie din care se decupează diferite forme de mici dimensiuni Șablonul se așeazaă peste petele uscate și se pulverizează apoi diferite culori 10 cu ajutorul pulverizatorului, prin orificiile practicate Apoi se schimbă poziția și se repetă c 1 operația până se acoperă toată suprafața de lucru 1 1 2 Aplicații practice pentru elevi Cadrul didactic poate organiza exerciții cu elevii pentru a le dezvolta atât calitățile motrice cât și suplețea articulațiilor mâinilor De exemplu, exercițiile se pot face pe grupe, fiecare grupă având un obiectiv bine definit Primele exerciții (în ansamblul gestual care are scopul de a obține imaginea punctului) vor fii legate de acțiunea de lovire De pildă: lovirea ritmică a unei plăcuțe moi (de lut sau plastilină) cu pumnul de câteva ori și apoi cu degetul arătător în continuare, lovirea ritmică cu pumnul și apoi cu degetul arătător a unei suprafețe textile care nu păstrează urmele Aceeași lovire se repetă pe suprafețe tari (lemn, ciment) Apoi aceleași loviri se fac pe o hârtie cu pumnul și apoi cu degetul înmuiat în culoare Aceste exerciții se pot repeta la diferite intervale obținându-se imagini ale punctului diferit grupate sau așezate în șiruri pe direcții cât mai variate Ele pot fii însoțite de unele elemente componente ca: melodii zgomote cu mișcare ritmică mai mult sau mai puțin accelerată, sunete diferite etc în alte exerciții, avânt tot ca finalitate obținerea punctului, se pot folosi de pildă anumite instrumente din materiale diferite (bețișoare din lemn sau material plastic, capete din pixuri de metal, etc ), dar loviturile vor fi făcute mai de sus, cu mai multă sau mai puțină putere Se poate trece la o altă serie de exerciții care au ca scop desenarea punctului și cu alte instrumente De pildă: vor fi realizate cu pensula sau cu ajutorul unor șabloane, etc , puncte de diferite forme, mărimi și culori Apoi pot fi modelate (în lut sau plastilină) diferite puncte în relief, fie direct, fie prin lipire folosindu-se diverse forme Exerciții de acest fel pot fi făcute și în scopul acoperirii unei suprafețe cu puncte egale sau neegale, juxtapuse, însoțite fiind de un ansamblu de mișcări ritmice, muzică, etc în acest fel se pot obține efecte spațiale 11 Tema plastică „punctul” • Acoperiți suprafețele unor forme cu ajutorul punctelor de diferite culori, nuanțe sau tonuri (frunze, flori, forme geometrice) • Reprezentați cu ajutorul punctelor de mărimi și culori diferite frunzele sau florile din coroana unui pom, spectatorii din tribune, stelele de pe cer, covorul frunzelor de toamna etc • Realizați o compoziție în care să folosiți punctul cu rol decorativ, prin împărțirea suprafeței de lucru în forme geometrice, aplicând apoi puncte de culori diferite ordonate după relațiile mare - mic, aglomerat - aerat, cald - rece etc • Decorați un vas popular cu motive decorative obținute cu ajutorul punctului organizat după principiile artei decorative • Realizați un proiect pentru un covor popular decorând cu motive obținute prin alternanța de culoare și mărime • Confecționați un semn de carte din carton și decorați suprafața lui cu ornamente geometrice • Decorați cu motive populare obținute din linii și puncte o suprafață care să sugereze un covor popular I 2 Linia Linia reprezintă un punct în mișcare și posedă ca și punctul aceleași proprietăți Linia separă, leagă, secționează Din punct de vedere semantic, linia se prezintă în diverse ipostaze: linia de orizont, linie de ochire, linie de tramvai, linie de cale ferată, linie aeriană În scriere, în geometrie, în desen tehnic sau alte reprezentări grafice, linia are aspect diferit, specific fiecărui domeniu și rol de semn grafic cu înțeles clar, precis delimitat Goya se întreabă: “Găsim oare linia în natură ? Eu nu văd decât corpuri luminate sau nu, planuri care se îndreaptă sau se depărtează de mine, reliefuri și adâncituri“6 În viziunea artistului liniile sunt atât de bine conturate încât devin neobservabile construindu-se astfel un tot unitar Invizibilitatea liniei poate aduce numeroase expresivități și proprietăți deosebite După felul în care sunt grupate, liniile pot defini obiectul Conturul aparent al corpurilor lui Goya reprezintă o abstracțiune, o convenție a la raison intellectuelle, căutarea, studierea și observarea frumosului R Avermaete analizând linia afirmă: „O suprafață colorată, o pată, are întotdeauna limite Ea este prizoniera liniei, chiar când aceasta nu este aparentă, când nu este decât un simplu contur, linia, această iluzie optică din care omul a extras desenul creator al tuturor 6 Șușală,I , Culoarea cea de toate zilele, Editura Albatros, București,1982, pag 6 12 formelor născocite de imaginația sa [ ] Linia dreaptă [ ] este slujitoarea proporției care duce la armonie [ ] Imperios vizibilă sau prezență umilă, ea se află pretutindeni”7 Indiferent de vizualitatea ei, linia protejează orice conținut chiar dacă este albă sau un simplu contur Conceptul de iluzie optică folosit de Vasarelly aduce în prim plan dispunerea liniilor, a formelor și culorilor, în așa fel încât să se obțină efecte optice de mișcare Variațiile de grosime, lungime, direcție, formă a linilor, alături de alte elemente plastice dau expresivitatea unei lucrări „Ceea ce interesează este raportul, jocul liniilor curbe și drepte, spațierea lor și grosimea lor, fiecare curbă să tindă spre o viață unanimă”8 „Dreaptă sau curbă, plană sau spațială, linia dispune de un arsenal extins de elemente de expresivitate plastică, stând la baza unei gramatici fundamentale a imaginii plastice” 9 În concepția lui Read linia este un procedeu ingenios și abstract Linia redă aspectul vizual al obiectelor Poate sugera distribuirea luminii asupra unui obiect, dar lumina fiind fluidă nu poate fi reprezentată (ci doar sugerată) de un element atât de static și definit ca linia „Linia nu este un simplu contur, ea mai sugerează și altceva Poate sugera mișcare, dar și masă Cea mai bună însușire a liniei este capacitatea sa de a sugera corpuri solide ori masă Ea poate deveni selectivă sugerând mai mult decât arată”10 11 12 Pentru Paul Klee linia este abstractă nu concretă, vitalitatea ei fiind intensă Parte a naturii și a organismului, linia devine suprafață și volum, parte integrantă a umanului, dar și parte integrantă a formelor din spațiu Pictorul afirmă că „artistul trebuie să studieze linia în structurile materiale ale naturii, în țesuturile omenești, în substanța osoasă [ ] pentru a-i descoperii funcțiile dinamice” 11 Linia este elementul morfologic specific și de bază al desenului, iar desenul la rândul lui folosește proprietățile liniei, fiind astfel o artă liniară Cele două noțiuni sunt strâns corelate C Ressu diferențiază desenul de pictură Desenul nu trebuie să stea în umbra picturii, ci trebuie privit ca pe un obiect de studiu separat “Un desen executat în relief, cu retușuri de umbre și valori, este o imitație monocromă a picturii Desenul nu este un bastard al picturii, el se dezvoltă singur în absolutul lui și este complet fără să împrumute nimic de la pictură” 12 Linia, în desen, sugerează ideea de formă și spațiu prin valoare (intensitatea culorii 7 Avermaete, R , Despre gust și culoare, Editura Meridiane, Bucuresti, 1971, p 17, 33, 109 8 Lhot A , Tratat despre peisaj și figură, Editura Meridiane, Bucuresti, 1969, pag 117 9 Dumitrescu, Z , „Structuri geometrice, structuri plastice”, Editura Meridiane, București, 1984, pag 77 Read H , Semnificația artei, Editura Meridiane, București, 1969, pag 49 11 Klee, P , Album - Antologie, Editura Meridiane, Bucuresti, 1972, pag 16 12 Ressu,C , Însemnări, Editura Meridiane, București, 1973, pag 65, 66 13 sau a liniei de la intens la transparent), modulare (de la subțire la gros) și mișcare Redarea volumului și a masei se poate realiza prin valorație alb-negru, sau prin hașurare În realitatea cotidiană linia se prezintă în diferite ipostaze: linie de orizont, linie de ochire, linie de tramvai, linie de cale ferată, linie de graniță, linie electrică, linie gradată, linie telefonică, linie aeriană, etc În scriere, în geometrie, în desen tehnic, linia are aspect diferit, specific fiecărui domeniu și rol de semn grafic cu înțeles clar, precis și delimitat În artă, linia plastică - ductul - posedă ca punctul aceleași stări potențiale, explozive, spațiale Spre deosebire de liniile simple, folosite în desenul tehnic sau geometric cu rol de semn grafic și înțeles singular, linia modulată devine un simbol-semn capabil să redea diverse expresivități Liniile subțiri pot reda zonele luminate, colorile deschise și materialele fine, ușoare, iar cele groase sunt folosite pentru redarea umbrelor, culorilor întunecate și materialelor grele În funcție de formă, de sens sau de poziție, liniile pot avea semnificații și expresivități diferite: linia subțire - gingășie, feminitate, lumină; linia groasă - forță, vigoare; linia continuă - siguranță, precizie, fermitate; linia întreruptă - indecizie, căutare, nesiguranță; linia dreaptă -rigoare, logică, rațiune; linia frântă - asprime, vitalitate; linia curbă - emotivitate, sensibilitate, delicatețe; linia orizontală - calm, repaus; linia verticală - aspirație, înălțare; linia oblică -echilibru instabil, dezorientare 4 1 Cel mai des liniile sunt folosite în ansamblu și nu ca element singular În aceste situații, linia se prezintă sub forma unor mulțimi de linii paralele ca rezultat al tehnicii de lucru folosite În funcție de modul în care sunt grupate, liniile pot sugera: linii verticale grupate în intervale egale - echilibru, sensibilitate; linii orizontale - stabilitate, liniște; linii curbe, ușor ondulate - grație, mișcare lină; linii curbe în spirale, pe direcții contrare - viteză, frământare; linii de aceeași grosime - simplitate; linii de grosimi diferite - complexitate; linii paralele (orizontale, verticale, oblice) - ordine, armonie Între linii se pot stabilii diferite relații: mare -mic , aproape - departe, greu - ușor, ordonat - dezordonat, static - dinamic etc z^SLinia poate fi întâlnită ca linie - ornament al formelor materiale create de natură (fluturi, zebre, tigri) sau a formelor create de om (vase din ceramică, țesături și imprimeuri textile, obiecte de uz casnic din lemn etc ), precum și ca linie-obiect (ramurile pomilor, liniile de cale ferată, firele electrice, ulucile de la gard etc) Linia a fost folosită în gravură sub formă de hașuri, de către Abrecht Durer, în litografie de către Honore Daumier, iar în desen și pictură de către Vincent van Gogh, Henri Matisse, Pablo Picasso, Theodor Pallady ș a 14 1 2 1 Modalități de obținere a diverselor expresivități ale liniei - la orele de educație vizual-plastică Linia poate fi redată prin diferite tehnici și procedee de lucru, obținându-se expresivități plastice care poartă amprenta temperamentului fiecărui elev Linia are potențialitatea de a sugera prin valoare și mișcare ideea de formă, de spațiu Un ansamblu de linii poate să exprime o viziune cu un anumit conținut de idei Linia ca agent de expresie plastică poate fi discursivă, întreruptă, radială etc , diversificându-se în funcție de capacitatea de creație a fiecărui elev Trecerea de le o linie greoaie inexpresivă către o linie expresivă este indiciul unei transformări calitative în gândirea copiilor Aceasta se realizează treptat pe baza diferitelor exerciții-joc și pe baza analizei lucrărilor de artă plastică Liniile drepte nu există direct în natură, dar ele pot fi extrase din structuri cristaline, amorfe, care dau senzația de rigid, drept, distant Sunt folosite ca elemente de construcție sau ca element decorativ, sugerând liniștea, împlinirea și descătușarea, crează impresia de spațiu Ж - deschis, rece Liniile curbe oarecare sau în arc de cerc exprimă căutarea, neliniștea, tensiunea Când curbele sunt închise dau naștere formei, volumului, spațiului tridimensional Linia curbă are un caracter feminin, cald, lipsit de asprime Poate fi restrânsă sau alungită, șerpuită sau arcuită, poate produce la una din extremități o spirală Crează sensibilitate și emotivitate, redă ritmul regnului viu, fiindcă sugerează creșterea, dezvoltarea, formele de relief care au luat naștere prin mișcare 15 Liniile frânte sunt atat de dinamice încât uneori devin agresive exprimând caractere ! / 'ii ’ * A ’ fl/VW dure, puternice dar și neliniștea, zbucium sufletesc După grosime liniile pot fi subțiri și groase Expresivitatea liniei sporește atunci când este modulata, cu diferite îngroșări Linia are un rol important în compoziția decorativă Este folosită în obținerea chenarelor, unește, separă, susține două elemente decorative Poate fi folosită conform principiilor de bază ale compoziției decorative: repetiția, alternanța, simetria, asimetria, contrastul, suprapunerea, conjugarea Linia poate fi folosită în combinație cu cu alte elemente de limbaj în studiul de structuri din natură Dintre instrumentele și modalitățile de execuție pot fi menționate pensula pe fond uscat sau fond umed, bețișorul tăiat cu ajutorul căruia se pot obține diverse grosimi de linii, tehnica desenului cu lumanarea sau creioanele cerate peste care se așează culori de apă, tehnica de lucru cu cerneala și corectorul sau decolorarea cu clorox folosind ca instrumente pentru decolorare tocul cu peniță, bețișorul sau stiloul, tehnica sforii (sfoara imprimată în culoare se așează între două bucăți de hârtie care se presează ușor cu o mână în timp ce cu cealaltă se trage sfoara afară) 1 2 2 Aplicații practice pentru elevi □ Exerciții de utilizare a liniilor de grosimi, forme și culori diferite juxtapuse □ Exerciții de realizare a liniei în duet continuu în tehnici diferite (pe suport umed, cu ceară, cu carioca) 16 □ Exerciții de obținere a unor forme cu ajutorul liniei modulate (gros - subțire) □ Realizați compoziția cu subiectul „Valurile mării” utilizând linia curbă în tonalități de albastru □ Sugerați cu ajutorul liniilor verticale de diferite grosimi blocurile unui oraș □ Realizați cu ajutorul diferitelor tipuri de linii crengile din coroana unui pom desfrunzit □ Realizați cu ajutorul diferitelor tipuri de linii străzile unui oraș I 3 Forma Formele evidențiază și subliniază aspectul exterior al lucrurilor și ființelor, fac ca acestea să fie identificabile, să se deosebească unele de altele Ele sunt în același timp semne, pentru că indică fenomene materiale și spirituale, mijloace de expresie în artă și stimuli fiindcă din punct de vedere psihologic au funcții impresive iar prin feedback și limbaj au funcții expresive Formele geometrice sunt considerate din cele mai vechi timpuri simboluri care reduc la esentșă adevărurile cele mai complexe Formele geometrice sunt ca o schiță a realității 4 1 I 3 1 Forme primare și universul mitologic Purtător al memoriei colective, simbolul a exercitat o puternică și permanentă acțiune modelatoare asupra societății și individului, fiind un reper moral, etalon axiologic și exemplu de acțiune Întelegând simbolurile și felurile în care ele se manifestă în creație se ajunge la esență dobândindu-se cunoașterea Un simbol poate părea același lucru cu un semn dar diferența rezidă în rolurile lor Un semn există doar pentru a transmite o semnificație, un simbol în schimb există doar pentru sine nu doar ca purtător e semnificație Z^^Simbolul autentic e un semn ce rezonează în sufletele oamenilor tocmai prin importanța și gravitatea sensurilor sale Este semnul ce părstrează un echilibru între conținut și expresie, între spirit și materie, între întelectual și afectiv De-a lungul secolelor, pe tot cuprinsul lumii, semnele și simbolurile s-au transformat, au devenit complexe, sensurile lor împletindu-se Cultura umană a debutat prin simbol și mit Prin simboluri moștenite din epoci ancestrale, omenirea și-a păstrat unitatea și continuitatea spirituală De la puzderia de semne pur convenționale și arbitrare, acceptate mai ales din rațiuni practice, marea și 17 adevărata cultură tinde mereu să se întoarcă la simbolul polivalent, plin de conținut și înzestrat cu forță sugestivă în cadrul simbolic al figurilor geometrice cercul ocupă un loc important alături de cruce, pătrat și triunghi Este simbolul perfecțiunii, omogenității, mișcării eterne care nu are nici început nici sfârșit Pe plan cosmic simbolizează cerul în opoziție cu pătratul care e simbolul pământului Este simbolul timpului, al veșnicei începeri, redate în plan iconografic prin imaginea șarpelui care-și mușcă coada Cercul limitează un spațiu, dar mișacrea de rotație care se formează în acest spațiu este infinită în felul acesta cosmosul, în multe tradiții mito-poetice e considerat o sferă (grafic, un cerc), dincolo de limitele sale fiind haosul Toate punctele cercului sunt la aceeași distanță de centru, în acest sens reprezintă zeul și creațiunea sa E o metonimie a zeului: zeul soare e un cerc (coroana discoidală a lui Ra, discul cu aripi al lui Aton, etc ) în iconografia creștină, Dumnezeirea este ereprezentată adesea ca o cruce încadrată în cerc Această figură reprezintă și centrul cu cele patru direcții ale spațiului în iconografia primară a Bisericii creștine Isus Pantocrator, Catedrala Sfânta Sofia din Constantinopol Cercul împărțit în două reprezintă ziua și noaptea, vara și iama, ying și yang; cercul cu aripi, divinitate și spirit; cercul cu alt cerc în interior, androginul; cercuri unite, unirea dintre cer și pământ Sfântul Prooroc Ilie Se remarcă, legătura aproape universală a cercului și a altor figuri rotunde cu principiul feminin 18 La majoritatea popoarelor lumii cercului i se atribuie puterea magică de apărare De aici derivă așezările circulare, forma circulară a stânelor, tragerea unei brazde magice în jurul caselor și al satelor, în caz de pericol sau boală Sfera este un simbol al perfecțiunii, reprezintă totalitatea și simetria Pornind tocmai de la credința că sfera este corpul perfect, întrucât toate punctele de pe suprafața sa sunt egal depărtate de centru, Pitagira a presupus că Pământul este rotund Sfera continuă simbolismul cercului, deoarece este un cerc în volumul său, a treia dimensiune a cercului Grecii credeau că omul primordial avea o formă sferică în arhitectură totalitatea cosmosului și armonia dintre cer și pământ este redată prin îmbinarea sferei (cupolei) și a cubului, prima figură simbolizând cerul iar a doua pământul Această configurație se regăsește în construcția besericilor creștine (bazilica bizantină) și la moscheia islamică Biserica Maicii Domnului din Cetate, (secolele 11 - 12)Rliodos Catedrala Sfântul Sava, Belgrad Organ al percepției vizuale, în lumea imaginarului mitico-poetic, ochiul este simbolul cunoașterii I se atribuie forțe magice, fiind asociat cu soarele și luna, cu forțe divine La vechii egipteni „Ochiul lui Amon-Ra" e aproape un zeu-creator independent: din el au ieșit oamenii care reprezintă „lacrimile lui Ra " Asemănarea ochiului cu izvorul dătător de viață se regăsește și în descrierea ochiului în limba hitită, în limbile baltice și slave Lacurile sunt considerate „ochii pământului” Semnificația ochiului ca organ al cunoașterii supreme, al luminii și al științei divine este prezentă și în simbolica și imagistica religiei creștine, unde apare „Ochiul Domnului", încadrat într-un triunghi (semnul Sfintei Treimi) sau aureolat de raze solare Multiplicarea 19 ochilor specifică reprezentărilor unor personaje mitologice (Argus cu cei o mie de ochi ai săi) este hiperbola puterii și a capacității de a vedea fără a fi văzut Dar în virtutea legii ambivalenței și al inversării, lipsa organului văzului (cecitatea) devine pe de o parte simbol al ignoranței, al pedepsei sau al deficienței persoanei iar pe de altă parte este semn al înțelepciunii venite din adâncul inimii, neinfluențată de aparențele lumii exterioare Puterea magică a ochilor, datorată asocierii cu focul e reflectată în tema mitologică a privirii care ucide, atribuită divinităilor (Athena) sau monștrilor infernali (basiliscul); în planul mitologiei minore e reflectată în credința cvasiuniversală în deochi Ochiul deschis este simbolul vigilenței în timp ce ochiul închis poate semnifica toleranța, indiferența, chiar moartea fizică sau spirituală în basme ambivalența ochiului e reflectată în personajul straniu la care „un ochi râde și unul plânge”, fiind incifrată bipolaritatea cunoașterii și cele două aspecte opuse și complementare ale existenței Scara este un simbol al ascensiunii sau coborârii, o imagine mitologică a legăturii dintre cer și pământ, dintre lumea de aici și cea de jos Mănăstirea Moldovița, detaliu Icoana Bizantină Scara Raiului Este apropiată sombolismului arborelui lumii și sinonim al funiei sau curcubeului Scara, ca punte între cer și pământ, apare în momentele critice ale evoluției lumii, când sunt oficiate ritualurile de stăvilire a degradării cosmosului și transformării lui în haos, apelându-se în acest scop la forțele cerului Pe scara lui lacov urcă și coboară îngerii Budha coboară din cer pe o scară adusă de Indra Locuitorii insulelor din Australia și Noua Guinee „ajută” soarele să coboare din cer și să fertilizeze pământul punându-i o scară cu șapte trepte sprijinită de un smochin în credința poporului român „Dumnezeu are scări de suit și de coborât” De scară sau de un substitut al acesteia - pom sau plantă cățărătoare - se leaga credința urcării omului spre cer Tot pe o scară sau o frânghie coboară eroii din basm în lumea subpământeană, trecând printr-o prăpastie sau o fântână 20 Din punct de vedere al simbolismului psihologic, moral și religios “treptele sau scara reprezintă în toate tradițiile, drumul către o realitate absolută [ ] concentrată într-o zonă sacră, într-un centru, care poate fi formulată prin templu, munte cosmic, axă a Universului, pomul vieții, etc '” (M Eliade, 2008) I 3 2 Forma în artele plastice Forma este conturul unui corp, silueta, chipul unei făpturi; în general forma reprezintă aspectul exterior, înfățișarea sub care se prezintă orice lucru din natură Dicționarul de artă definește forma ca fiind „totalitatea mijloacelor de limbaj care alcătuiesc aspectul exterior al unei opere de artă: culoare, linie, volum, etc În realitate forma este rezultatul procesului de creație în întregimea sa, incluzând și ideea care a stat la baza operei Mai mult decât atât, [ ] forma coincide în demersul constituiriii ei cu cu creația însăși, aceasta nefiind decât desăvârșirea prin materializare a unei frome exterioare existente în interiorul artistului”13 14 Pierre Francastel afirmă legat de formă că „Meșterul care fabrică o formă are în fața ochilor, fie și numai în memorie, un model concret, un exemplu, și se străduiește să-l reproducă sau să-l modifice Cel ce imaginează o formă nu are nici un model în fața ochilor sau în memorie( ) el nu numai realizează ci inventează ” 14 Forma este inseparabilă de culoare În artele plastice cele două noțiuni pot fi analizate separat dar de cele maimulte ori ele evoluează împreună constituindu-se ca un tot organic în opera de artă „Culorile și formele nu pot fi despărțite, ele fiind relativ „solidare”, constituind elemente comune ale tuturor obiectelor lumii materiale”15 Forța expresivă a formelor este susținută întotdeauna de culoare, mai ales în pictură „Într-o pânză totul e semn Câteva pete colorate, niște simple trăsături pot include în ele o forță expresivă egală cu a celei mai complicate și mai reprezentative figuri”16 Forma plastică poate fi analizată din mai multe direcții: > din punctul de vedere al istoriei, teoriei și analizei operei de artă, forma reprezintă Z^^ansamblul elementelor și mijloacelor gramaticale și tehnice care, într-o colaborare voită de creator, se constituie în învelișul, în „coaja”, în exteriorul perceptibil al unei opere de artă, cu intenția nemărturisită de a transmite un mesaj; 13 Șușală, I , Bărbulescu, O , Dicționar de artă, Editura Sigma, București,1993, pag 73 14 Francastel, P , Realitatea figurativă, Editura Albatros, București, 1972, pag 67 15 Mihăilescu, D , Limbajul culorilor și al formelor, Editura Științifică și Enciclopedică, București, 1980, pag 56 16 Gaston Diehl -citat de Passeron, R , „Operapicturală”, Editura Meridiane, București, 1982 pag 251 21 > din punctul de vedere al procesului de creație, forma reprezintă rezultatul final al elaborării, inclusiv al desăvârșurăii ideii de formă gândită, imaginată, interioară, în confruntare cu diferitele forme naturale; > privită în scop analitic, ca element de limbaj plastic, forma poate fi analizată din perspectiva a două ipostaze: formă - semn/culoare și formă - compoziție; > în sens general forma este imagine concretizată grafic, pictural, sculptural, arhitectural, prin elemente și mijloace specifice, pentru a deveni purtătoare de mesaj Clasificare și semnificații: a) în funcție de calitate, proprietate a materiei dea a fi lemn, marmură, etc, rezultă - forme naturale, spontane, accidentale (bicontinue); - forme artistice, elaborate, inventate (tridimensionale); * b) în funcție de caracterul: - structurii - forme deschise (statice, dinamice); forme închise (statice, dinamice) - vectorului ultim, al relației semnelor între ele și ale acestora cu suprafața suport - topologice și tensionale; - conturului: forme rotunde, colțuroase, dantelate, lanceolate, etc ; -tratării suprafeței suport: - forme picturale, forme decorative, plate c) după origine: 4 1 - formă spontană ca formă naturală (întâmplătoare) sau produsă accidental, în al cărui proces de apariție și selectare este implicată, fie voința dea căuta și descoperi, fie de a provoca cu o anumită intenție, de a prelucra, elabora Modalități de obținere: monotipie, suprapunere prin îndoirea suportului, dirijarea culorii printr-un jet de aer - prin suflare liberă sau printr-un tub, picurare sau stropire cu pensula a suportului umezit sau uscat, prin „imprimare” cu diferite structuri naturale , textile, etc , prin scurgere aderentă ș a - formă elaborată ca formă creată, fie pe baza a numeroase sugestii naturale, abstrasă prin observarea atentă a naturii și confruntată cu alte forme, fie prin prelucrarea unei forme spontane, în ambele variante transfigurarea făcându-se pentru un anumit context spațial, compozițional Dialogul cu natura este sine qua non al fiecărui creator Prin investigarea specifică omului, orice formă este înțeleasă mai mult decât permite exteriorul, intervenind intuiția, sinteza, viziunea, astfel ia naștere o formă nouă, formă creată d) în funcție de diferitele ei ipostaze funcționale - formă - culoare (cromorfema): percepție vizuală concomitentă a formei și culorii unui obiect sau a unei suprafețe rezultată din suprapunerea lor simultană (la nivel perceptiv); 22 - formă deschisă - forma care rezultă din duetul (trăsătura) care nu se mai întoarce la punctul inițial, sensul ei general fiind centrifugal, excentrică; - formă închisă - forma alcătuită din detalii liniare a căror dispunere spațială tinde spre centru, spre interiorul ei, centrică; - formă semnificativă - forma care se poate lipsi de semnificația ce i-o poate oferi elementul reprezentativ sau abstract în sine, devenind ea singură întruparea unui alt sens decât cel inițial, local, propriu; - formă simbolică, forma în care poate fi cuprinsă o idee Generalizatoare sau evocatoare, prin transfer de semnificație de la mai multe forme similare la una mai potrivită, și de regulă, similară structural; - formă totală, formă rezultată din părți organice, unitar și echilibrat articulate, care au cedat ceva din autonomia lor de semne potențiale pentru a se putea asocia, accepta reciproc, sau din contră, pentru a se respinge expresiv, în ambele variante: ca detalii ale aceleiași configurații; sinonimă compoziției 1 3 3 Modalități de obținere a formelor plastice (pete de culoare) în activitățile școlare Fuzionarea este amestecul care se relizează între pete sau linii umede relativ spontane, fără a folosi pensula Când se alătură pete sau linii umede care se întrepătrund, fuzionarea are loc la margini Dacă petele sau liniile umede se suprapun prin atingere cu pensula, fără a le freca, se relizează fuzionarea în masă Prin acest procedeu, delimitarea între V I culori este topită și se obține un aspect catifelat Curgerea liberă se relizeză prin depunerea culorii bine fluidizate pe suportul umed sau uscat, prin curgere dintr-un recipient • HANS HOFFMANN „PRIMĂVARĂ”- Stropirea forțată se poate face pe suport umed sau uscat, cu orice fel de instrument: pensula, tocul, periuța de dinți etc 23 Scurgerea aderentă se realizează prin dirijarea culorii fluidizate, depuse pe suport, schimbând păziția acestuia,în diferite sensuri Operația se poate repeta de mai multe ori, cu c> diverse culori, urmărindu-se chiar suprapunerea urmelor de culoare Dirijarea jetului de aer constă în suflarea culorii fluidizate depusă pe suport în diferite sensuri, liber sau folosind unele obiecte aflate la îndemână: un pai, un tub de plastic sau cauciuc etc Sfoara colorată este un procedeu în care se folosește o bucată de sfoară, îmbibată în culoare care se așează pe o hârtie, ce se va plia, având grijă să se lase afară un capăt al sforii, în timp ce se presează hârtia cu o mână, cu cealaltă se trage de capătul sforii rămas liber, până când acesta va ieși dintre filele hârtiei Desfacând foaia se va observa forma obținută Monotipia se relizează pe hârtie albă sau colorată de preferință lucioasă, pe care se așează una sau mai multe pete de culoare, cât mai grupate Se pliază hârtia peste ele și se preseză După desfacerea foii va rezulta o imagine a cărei formă și întindere depind de cantitatea de culoare folosită și de sensul de apăsare - Colajul constă în decuparea, aranjarea și lipirea unor bucăți de hârtie, pânză, lemn pe o suprafață Colaj cu obiecte lipite oraganizarea relațiilor esențiale formelor plastice într-un spațiu ale dat, și a Colaj prin tehnica formelor rupte Colaj tip mozaic Compoziția ia naștere prin ordonarea și elementelor de limbaj plastic; implică structurarea conform unor idei, scheme, legi compoziționale; înseamnă intervenție asupra formelor relațiilor dintre ele, pentru realizarea expresiei de ansamblu, a ideii plastice, avându-se în 24 vedere scopul plastic Compoziția este obiectivul care valorifică cel mai mult capacitatea creativă, fiind fructul cunoașterii artistice; presupune studiu metodic și sistematic, în care o idee călăuzitoare adună căutările adiacente divergente spre un țel final, opera de artă și înțelegerea ei Căutând esența compoziției plastice, aceasta derivă din valența ei preponderent creativă în realizarea unei compoziții trebuie să se respecte principiile care vor sta la baza alcătuirii imaginii: paginația, ordinea și dezordinea, modularea, unitatea, echilibrul, contrastul, simetria-asimetria, ritmul, centrul de interes, secțiunea de aur, structura Suprafața din interiorul cadrului (spațiul plastic) se prezintă ca totalitate unitară, în care, dacă s-ar interveni cu o trăsătură de penel, s-ar tulbura "ordinea" interioară, echilibrul, unitatea Unitatea se manifestă prin legătura logică, constructiv-formală, proporțională dintre părți și ansamblu, dar se manifestă și prin legătura dintre conținut și formă Forma spațială spre deosebire de cea plană, are trei dimensiuni: lungime, lățime și înălțime Este întâlnită mai ales în artele spațiale: sculptură, ceramică, arhitectură Formele spațiale se pot obține și prin plierea hârtiei sau cartonului „OrigamF este un cuvânt de origine japoneză însemnând „arta plierii hârtiei” Arta contemporană oferă numeroase exemple de artiști care realizează lucrări ce se află la interfața pictură-sculptură, lucrări care pot constitui material didactic bogat pentru stimularea creativității elevilor la orele de educație plastică 1 3 4 Tehnici de lucru utilizate preponderent la orele de educație vizual-plastică Tehnica acuarelei Acuarela se fluidizează cu apă, obținându-se un lichid colorat și care așternut cu pensula pe hârtie, nu se șterge prin atingere, după uscare Acuarela se poate folosi pe hârtie uscată sau umedă Pe suprafața umedă fuzionează cu ușurință obținăndu-se 25 amestecuri diverse de culoare, cu efecte neașteptate și expresive Principiile acuarelei constau în transparență, prospețime, luminozitate și puritate Tehnica Temperei și a Guașei Tempera și guașa sunt culori opace și dense Ele se deschid numai în combinații cu alb, spre deosebire de acuarela, care se poate deschide prin transparență și diluare cu apa Tehnica colajului și decalajului Colajul este un procedeu de organizare a unei forme sau compoziții plastice cu ajutorul unor materiale diverse (hartie colorată, plante, fire, obiecte diverse etc ) Colajul se realizează prin tăierea sau ruperea formelor întregi, a unor părți ale acestora din hârtie, materiale textile etc și lipirea totală sau parțială pe suport Decolajul este procedeul prin care efectele expresive se obțin prin dezlipirea, prin ruperea fragmentară a unor materiale lipite în prealabil pe un suport de hartie pânză , lemn, carton etc Tehnica monotipiei Acest procedeu face parte din tehnicile grafice, având un caracter de unicat cu efecte coloristice și decorative compoziționale Lucrările prin tehnica monotipiei presupun folosirea ca suport de lucru a unor materiale ca sticla, metalul, linoleumul, pe care se realizeaza imaginile propuse Metode de lucru: 1 - Acoperirea suportului cu cerneala tipografica, culori de ulei subțiate, tempera, pe care se deseneaza, prin zgariere, cu un varf imaginile propuse Deasupra se așează coala de hartie și apoi se presează cu ruloul întreaga suprafață Se ridică cu grijă hârtia care va avea imprimată pe verso compoziția cu linii deschise pe fond colorat 2 - Peste suportul acoperit cu cerneala tipografica cu ruloul, se pune usor coala de hartie (poate fi divers colorata) peste care se va transpune, cu un creion, prin conturare, hașurare sau prin apăsare cu degetul în anumite portiuni, compoziția plastică (partea colorată a hârtiei se va așeza cu fața spre suport) Se vor imprima numai zonele care au fost presate cu creionul sau degetul Ridicăndu-se planșa de pe suport, aceasta va avea un aspect grafic în culoarea cernelei de imprimare Dupa uscare, se mai poate interveni cu acuarela transparentă în zonele neimprimate pentru a mări expresivitatea ansamblului 3 - Desenarea sau pictarea pe suport a compoziției cu pensula folosind una sau mai multe culori (tempera, guașă, ulei, tușuri etc ) peste care se suprapune coala de hârtie presându-se apoi pe toată suprafața Prin tehnica monotipiei al doilea exemplar imprimat apare mult mai slab colorat, culoarea cu întregile ei calități expresive transpunându-se doar pe primul exemplar Tehnica linogravurii Se folosește ca suport de lucru o bucată de linoleum (suprafata lucioasa se va înlătura cu o hârtie abrazivă) pe care se schițează compoziția plastică cu creionul sau pixul Avănd în vedere că se vor imprima numai suprafețele nescobite ale 26 suportului, se vor înlătura cu ajutorul unor dăltițe toate suprafețele care nu se dorește a fi imprimate (scobirea nu este profundă) Peste linoleumul gravat se transpune o peliculă subțire de cerneală tipografică cu ajutorul unui rulou, se pune coala de hartie care va fi presată Tehnica desenării cu ceara Se desenează cu ceară brută, solidă, formele plastice pe hârtie, după care se aștern culorile de apă (acuarela, guașa diluată) în funcție de subiectul compoziției Suportul inițial poate fi alb sau colorat Tehnica decolorării cu pic Se acoperă întreaga suprafață a hârtiei cu cerneală apoi cu vârful unei pensule subțiri sau al unui bețigaș inmuiat în soluția de pic, se realizează compoziția Se poate folosi picul și sub formă de pulbere presărată neuniform peste cerneala umedă cu care a fost acoperită o compoziție mai veche Tehnica imprimarii cu țesături rărite Se așează pe o coală de hârtie materialul textil, după ce în prealabil a fost îmbibat în culoare peste care se așează altă foaie de hârtie care se presează Aceste foi imprimate pot constitui fondul unor compoziții cu subiecte diferite Tehnica picturii pe sticla Pe hârtia pe care s-a realizat în prealabil desenul se așează sticla, transpunând desenul cu tuș negru Tusul se fixeaza, dupa caz Culoarea (tempera) va acoperi la început detaliile, apoi întreaga lucrare Imaginea pictată apare pe spatele sticlei, inversată dreapta-stânga față de desenul de pe hârtia model Imaginea finală este cea de pe sticla întoarsă 4 1 Tehnica frotajului Este tehnica imprimării după suprafețele unor structuri din natură Se imprimă prin suprapunerea foii de hârtie peste structura aleasă, ușor denivelată Cu ajutorul creionului negru moale sau al creioanelor colorate, se freacă zona denivelată Tehnica amprentei și a ștampilei Ștampilele se confecționează din diferite materiale cum ar fi: plastilina, guma de cauciuc, cartof, plută etc , prin gravarea desenului pe suprafața materialului respectiv Ștampila se acoperă cu culoare după care se așează pe suprafața de hârtie prin presare urmărind anumite rețele compoziționale Tehnica amprentei se referă la imprimarea unor structuri ușor denivelate din natură Suprafața structurataă se acoperă cu un amestec fluid de culoare și apoi se presează cu fata colorată peste foaia de desen, urmărind intenția compozițională Tehnica modelajului Prin această tehnică se realizează prelucrarea artistică a unor materiale maleabile cum ar fi: lutul, argila, plastilina etc Modelarea se realizeaza cu ajutorul palmelor, al degetelor și al instrumente speciale numite ebosoare Se pot realiza: -basoreliefuri (modelaj în relief puțin profilat față de suprafața de fundal; - altorelief (modelaj în relief, puternic profilat față de suprafața plată de fundal); - rond - bosse (forma care poate fi văzută de jur - împrejur) 27 I 4 Pata de culoare Ca element al limbajului plastic, pata este urma de culoare așezată pe un suport de lucru cu instrumente specifice domeniului vizual-plastic Ea poate fi obținută cu pensula, prin imprimare, stropire, presare etc Pata poate fi cromatică (culorile spectrului) sau acromatică (alb, negru sau griuri neutre) Petele se deosebesc una față de alta după formă, mărime, culoare, valoare, intensitate Pata cromatică și acromatică poate fi: - pata plată (decorativă) - pata picturală (vibrată) j Pata plată sau decorativă se obține prin întinderea uniformă a culorii, fără urme vizibile de pensulă Aspectul ei uniform poate sugera liniște, calm, stabilitate În artele vizuale, se mai numește tentă plată și imprimă lucrărilor un caracter decorativ Pata picturală se obține vibrând culoarea prin diferite tehnici Prin tratarea picturala se urmărește redarea cu ajutorul culorilor, a efectelor de lumină și umbră, de aproape -departe, de materialitate,etc Pata picturală poate sugera dinamism, tensiune, mișcare etc Vibrarea unei pete se poate realiza prin: - fuzionarea culorii, - transparență (obținută prin suprapunerea petelor transparente de culoare), - nuanțe, - modularea culorii, - monocromie sau,, ton în ton “ (tonurile închise și deschise ale unei singure culori), - stropire, v - tușare scurtă, AX, J - grizare Posibilitățile de expresie a culorii sunt mult mai multe decât expresivitățile liniei Necesarul de inventivitate al artistului a făcut ca acestea să fie mereu schimbate de-a lungul istoriei, înnoite sau modelate după nevoile fiecărei aspirații sau curent din lumea artelor Plecând de la modul în care sunt aplicate pe suport, în afara formei plate sau vibrate despre se deosebește: Pata spontană - realizată prin cădere, stropire sau presare Forma ei oferă surprize și nu poate fi dirijată cu certitudine în crearea unei imagini preexistente mintal Pata dirijată - este cea așezată pe suport cu ajutorul pensulei sau a altui instrument care, prin mânuire, dă o sensibilitate ori un sens de mișcare culorii 28 Pata elaborată - se face tot prin intermediul instrumentelor de lucru, dar urmărind redarea unei idei clare concepute anterior Ea are puterea de a comunica idei, sentimente, semnificații, etc Expresivitatea formei/petei elaborate poate fi obținută prin transfigurarea, metamorfozarea formei observate în natură Utilizarea petei picturale în realizarea compozițiilor plastice duce la obținerea unor armonii cromatice rafinate și expresive Pe cel uscat suprafața și conturul petei de culoare sunt precise, iar pe suportul umed acestea fuzionează Pata de culoare poate fi realizată pe suprafața uscată sau umedă Prin cele două procedee se obțin diferite expresivități plastice Pe suport uscat, contururile sunt precise, pe suport umed contururile fuzionează și pata are un aspect difuz Aplicații practice pentru elevi • Pe un suport lucios (plastic, sticlă, faianță etc ) se așează culoare dispusă diferit și picături de apă Peste ele se așează o foaie de hârtie care se presează ușor cu palma Când se ridică hârtia se observă pe aceasta o anumită formă spontană • Pe un suport lucios se desenează forme colorate diferit cu pensula îmbibată în multă culoare Se așează deasupra o foaie de hârtie, se presează și se dirijează ușor cu latul palmei spre lateral, sus și jos Se obține o formă spontană, alta decât cea desenată pe suport • Se îndoaie o foaie de hârtie simetric și se așează culori numai pe una din jumătățile ei cu cealaltă jumătate se acoperă culoarea, se presează, se dirijează obținându-se astfel o formă spontană dispusă simetric ce cele două jumătăți ale foii • Se umezește o foaie de hârtie cu apă, și se desenează cu pensula înmuiată în culoare, linii, forme simple, puncte Se produce fuzionarea culorilor și astfel iau naștere diferite forme spontane • Se acoperă suprafețele de lucru cu o culoare întinsă uniform se lasă să se usuce și apoi se suprapun grafic elemente inspirate din natură • Se realizează un fond colorat prin pata picturală obținută prin tehnica ,, ton in ton “(culoare caldă sau rece) apoi se suprapun grafic elemente geometrice sau elemente inspirate din natură • Se realizează o suprafață cu pete vibrate cu diferite nuanțe • Se realizează o compoziție plastică cu un anumit subiect în care se utilizează pata picturală obținută prin diferite procedee 29 1 5 Culoarea Culoarea este realitatea subiectivă generată de interacțiunea a trei factori: ochiul, lumina și suprafața obiectului Culoarea se percepe numai în prezența luminii naturale (solare) sau artificiale In afară de culoarea formelor si fenomenelor din natură, există culori lumină (spectrale) și culori pigment (vopsele) Culorile spectrale se obțin prin descompunerea unei raze de lumină solara trecută printr-o prismă triunghiulară de cristal proiectată pe un ecran, obținăndu-se cele șapte șapte culori pure (roșu, oranj, galben, verde, albastru, indigo și violet) Fenomenul a fost descoperit în secolul al XVII-lea de către savantul englez Isaac Newton Culorile pigmentare (vopselele) sunt compuse din pulberi colorate combinate cu diferiți lianți In funcție de liantul folosit sunt vopsele pe bază de apă (acuarele, tempera, guașe) și vopsele pe bază de ulei 1 5 1 Culorile lumină Se numește culoare lumina percepția de către ochi a uneia sau a mai multor frecvențe (sau lungimi de undă) de lumină Percepția culorii este influențată de biologie (de ex unii oameni se nasc văzând culorile diferit, alții nu le percep deloc, vezi daltonism), de evoluția aceluiași observator sau și de culorile aflate în imediata apropiere a celei percepute (aceasta fiind explicația multor iluzii optice) Culoarea, noțiune perceptivă, nu trebuie confundată cu lungimea de undă, noțiune fizică Știința culorii, denumită „cromatică”, include printre altele percepera culorii de către ochiul uman, originea culorii în diversele materiale, teoria culorii în artă și aspectele fizice ale culorii în spectrul electromagnetic Culoarea (lungimea de undă) este doar una din proprietățile luminii, altele fiind de ex direcția, viteza, intensitatea, coerența, polarizarea Dintre acestea ochiul uman nu e sensibil la viteza, coerența sau polarizarea luminii, având nevoie pentru evidențierea acestora de aparate de măsură corespunzătoare Culoare intervalul de lungimi de undă intervalul de frecvențe roșu ~ 610-780 nm ~ 480-405 THz oranj ~ 590-650 nm ~ 510-480 THz galben ~ 575-590 nm ~ 530-510 THz verde ~ 510-560 nm ~ 600-530 THz azur ~ 485-500 nm ~ 620-600 THz albastru violet 30 1 5 1 1 Descompunerea spectrală Spectrul luminii albe Descompunerea luminii cu ajutorul unei prisme optice Descompunerea spectrală a luminii constă în izolarea radiațiilor de diferite lungimi de undă, adică separarea individuală a fiecărei componente monocromatice Descompunerea spectrală poate fi realizată: -Utilizând dispersia luminii (variația indicelui de refracție al unui material transparent în funcție de lungimea de undă), prin trecerea luminii printr-o prismă optică Un fenomen similar are loc în cazul curcubeului -Prin difracția luminii printr-o rețea de difracție Rezultatul acestei descompuneri este spectrul, numit astfel de către Isaac Newton de la cuvântul latin pentru apariție 1 5 1 2 Percepția culorii luminii O suprafață care reflectă difuz toate lungimile de undă în mod egal este percepută ca albă, în timp ce una neagră absoarbe toate lungimile de undă, fără a reflecta nici una Ochiul nu distinge, orice sursă luminoase cu distribuții spectrale diferite, ca având culori diferite Explicația este că pe retină se găsesc trei tipuri de receptori (celule cu conuri implicate în vederea diurnă, celule cu bastonașe implicate în vederea nocturnă), receptorii din fiecare tip fiind sensibili în mod diferit la diferitele componente din spectrul luminii Două culori sunt percepute identic dacă oricare dintre ele declanșează același răspuns din partea fiecărui tip de receptor Percepția culorilor de către ochi — de fapt, de către creier — este complicată de faptul că analizatorul vizual compară culoarea luminii reflectate de un obiect cu culorile 31 luminii din mediu Astfel, o coală albă (care reflectă în mod egal toate culorile spectrului) apare albă și dacă este iluminată cu lumină galbenă (de la un bec electric cu incandescență), și dacă este iluminată cu lumină albă (de la Soare), deși distribuția spectrală a puterii luminii reflectate în cele două cazuri este diferită Acest lucru se întâmplă deoarece creierul „compensează” culoarea luminii primite de ochi dinspre coala de hârtie, „calibrându-se” după culorile luminii ambiante Invers, aceeași culoare văzută în condiții diferite este percepută diferit, datorită aceluiași proces de compensare Problema unei caracterizări standardizate pentru culori se pune în multe domenii, între altele, fabricarea coloranților și vopselurilor, fotografia color, televiziune, design grafic, sisteme de iluminare 1 5 1 3 Sinteza culorilor Sinteza aditivă Sinteza aditivă a unei culori constă în obținerea luminii de o anumită culoare prin combinarea unor surse de lumină de diferite culori fixate, numite culori primare (roșu, verde, albastru- culori primare lumină) Sinteza aditivă se realizează, de exemplu, în tuburile catodice ale televizoarelor și monitoarelor de calculator, precum și în monitoarele TFT și în videoproiectoare Sinteza substractivă a culorilor 32 În cadrul sintezei substractive, culoarea se obține prin filtrări succesive ale unei surse albe prin filtre de diferite culori și „tării” ale filtrării Filtrarea se face, de obicei, prin plasarea unei cerneli pe hârtie: dacă cerneala nu este aplicată, rămâne hârtia albă, care reflectă aproape în totalitate lumina incidentă; dacă se aplică cerneală, în zona respectivă cerneala absoarbe selectiv anumite lungimi de undă, culoarea hârtiei fiind dată de lungimile de undă deabsorbite Dacă mai multe cerneluri se aplică una peste alta, coeficientul de transmisie pentru fiecare lungime de undă rezultă ca produs al coeficienților de absorbție ai cernelurilor individuale Pentru a controla „tăria” aplicării fiecărei cerneluri, cerneala se aplică în puncte mici unul lângă altul, acoperind un anumit procentaj din suprafața hârtiei Modelarea obținerii culorilor prin sinteză substractivă este o problemă dificilă * yA 4 Monocromia înseamnă folosirea unei singure culori, în colaborare cu alb sau negru, pentru crearea unei imagini artistice plane Pentru efectul ei decorativ modest, este rar folosită de pictorii profesioniști Puterea de expresie a picturii monocrome este mult mai mică decât cea lucrată în mai multe culori Din acest motiv, în lipsa unor alternative, sunt acceptate mai mult imaginile acromatice, în alb-negru I 5 2 11 Simbolistica generală asociată culorilor Alegerea culorilor este legată de intensitatea sau delicatețea afectivității Culorile oferă informații pentru înțelegerea sentimentelor Widlocher (1965) indică faptul că orice culoare are o valoare expresivă: tonalitățile opace evocă materia solidă, cele vii au o conotație aeriană Organizarea culorilor poate lăsa impresia de armonie sau dezarmonie Prioritatea formei asupra culorii (prin utilizarea creionului negru pentru contururi și o paletă săracă de culori) indică o persoană rațională, în timp ce persoanele senzitive vor fi preocupate mai mult de culoare decât de formă Intensitatea culorii denotă o afectivitate bogată, timidă și nuanțată în cazul culorilor dulci sau intensă în cazul culorilor vii Problematica semnificației și rezonanței afective a culorilor a preocupat în mod special cercetătorii din domeniul psihologiei o dată cu dezvoltarea psihologiei experimentale Primul studiu românesc în acest domeniu este specificat în literatură ca aparținând lui Eduard Gruber de la Universitatea din Iași care a întreprins în anul 1892, în Laboratorul de 46 Psihologie Experimentală al lui Wundt de la Leipzig (primul laborator de acest gen din istoria psihologiei) cercetarea intitulată Luminozitatea specifică a culorilor În același laborator, cu aproape 20 de ani mai târziu, psihologul român Fl Ștefănescu-Goangă a obținut titlul de doctor în filozofie cu teza Cercetări experimentale asupra tonalității afective a culorilor Autorul stabilea relația existentă între culoare sau combinațiile de culori și stările afective ale persoanei Acestea ar fi încadrate între cei doi poli afectivi: liniștire și excitare afectivă, cu corespondentele lor fiziologice: respirație cu ritm rar și amplitudine mică, viteză și circulație sanguină mică și presiune slabă pentru liniștire și ritm respirator rapid cu amplitudine mare și stimularea sistemului respirator pentru celălalt pol O dată cu dezvoltarea ergonomiei, au fost notate anumite efecte fiziologice și neuropsihice caracteristice diferitelor culori Culorile închise au un efect depresiv, descurajant, negativ, cele prea vii sunt obositoare, culorile deschise au un efect stimulant, vesel, pozitiv Roșul are efect stimulant asupra respirației, circulației sanguine și tonusului muscular dar și asupra funcționării intelectuale și dă senzația de apropiere în spațiu; verdele are efect hipotensiv și vasodilatator, este o culoare rece, liniștitoare, calmantă asupra sistemului nervos central și dă senzația de depărtare în spațiu; galbenul este o culoare veselă, caldă, care stimulează sistemul cardio-vascular, vederea, calmează psihonevrozele și dă senzația de apropiere în spațiu; albastrul scade presiunea sanguină și tonusul muscular, calmează respirația și frecvența pulsului, este o culoare foarte rece, liniștitoare, în exces poate provoca depresie și dă senzația de depărtare în spațiu; violetul crește rezistența cardio-vasculară și pulmonară, este o culoare rece, cu efecte excitante asupra sistemului nervos central, descurajantă, neliniștitoare și dă senzația de apropiere foarte mare în spațiu Asocierea culorilor în diade are, de asemenea, semnificații psihologice: - albastru-verde: indivizi pasivi, în caz de fixație, tendință la pasivism, - roșu-galben: indivizi activi, în caz de fixație, tendință la activism, - albastru-galben: heteronomie (orientat din punct de vedere relațional către exterior, către ceilalți, maleabilitate, acceptarea ușoară a altor opinii, conduite; sensibilitate, feminitate, dizolvare), în caz de fixație, tendință la heteronomie, - albastru-roșu: adaptabilitate, în caz de fixație, tendință la identificare, - verde-roșu: autonomie (orientat din punct de vedere relațional către sine; voință, masculinitate, tensiune), în caz de fixație, tendință la autonomie, - verde-galben: însingurare, în caz de fixație, tendință la izolare 47 II Lumina și umbra Termenul clar-obscur provine din limba italiană (chiaroscuro), care literar însemnă lumină-întuneric în artă descrierea se referă la contrastele tonale care sunt adesea folosite pentru a sugera volumul, termenul fiind întâlnit și în pictură, gravură, desen și cinematografie Tehnica clar-obscurului ia naștere în Renaștere ca desen pe hartie colorată Artistul pornește de la tonurile de bază ale hârtiei, lumina se obține folosind goașă albă iar umbra cerneală neagră Clar-obscurul din gravură a început prin imitarea acestei tehnici Atunci când se discută despre arta italiană, termenul este folosit uneori pentru a însemna imagini pictate în culori monocrome, două sau mai multe, cunoscute în general în limba engleză cu echivalentul francez grisaille Termenul s-a extins ca semnificație acoperind toate contrastele puternice dintre zonele luminoase și cele întunecate Din punct de vedere tehnic termenul se referă la efectul de modelare al luminii, efectul de volum fiind sugerat de analiza distribuirii luminii și a umbrei pe suprafața formei (umbrire) și gradația valorică a culorii Invenția acestui efect aparține Greciei Antice, atribuit în mod tradițional pictorului atenian celebru, din secolul cinci I Hr , Apollodoros Deși practic nici o pictură antică greacă nu supraviețuiește, exemple de înțelegere a efectului de modelare de lumină pot fi văzute la sfârșitul secolului patru Î Hr prin mozaicurile din Pella, Macedonia, mai exact Vânarea căprioarei, în Casa de răpire a lui Helen Procedeul se regăsește într-o formă incipientă în arta bizantină, a fost rafinat în Evul Mediu pentru a fi standardizat la începutul secolului al cinsprezecelea în pictură și manuscrise, în Italia și Flandra și mai apoi în toate țările ocidentale Raffael folosește un modeleu de clar-obscur delicat pentru a da volum corpului modelului și un clar-obscur mai în adevăratul sens al cuvântului prin contrastul dintre modelul n foarte bine luminat și fundalul foarte întunecat, i W La Fomarina (Portretul unei tinere femei), de Raffaello Sanzio da Urbino 48 Totuși clar-obscurul compozițional dintre model și fundal nu este descris folosind acest termen, cu atât mai mult cu cât cele două elemente sunt separate în cea mai mare parte termenul este folosit pentru a descrie compoziții în care cel puțin câteva elemente principale ale compoziției principale arată tranziția între lumină și întuneric ca în lucrările lui Giovanni Baglione Iubirea dintre sacru și profan Clar-obscurul de modelare a devenit acum un termen în sine Este folosit în desen prin hașură sau în grafică prin tehnici ca gravura în puncte și tonul de suprafață Albrecht Diirer I 'cronica, detaliu Miguel Endara, Muzică Clarobscurul în xilogravură nu este neapărat caracterizat prin contraste puternice de lumină și întuneric Tehnica a fost inventată de Lucas Cranach cel Bătrân în Germania Vechii meștri de gravură în lemn imprimau folosind două sau mai multe blocuri de tipărire în culori diferite Blocul principal tipărea în negru iar blocul tonal avea zone plate de culoare în Italia nu se folosea blocul principal obținându-se astfel efecte foarte diferite Bartolonmieo Coriolano, Fecioara cu Pruncul Clar-obscur-ul de compoziție a primit un impuls considerabil în Europa de Nord de la viziunea Nașterii lui Isus de către Saint Bridget a Suediei, un mistic foarte popular care a descris pruncul Isus ca emițător de lumină el însuși Nașterea Domnului a rămas un subiect foarte frecvent tratat prin clar-obscur până la baroc, reprezentările reducând din ce în ce mai mult alte surse de lumina Hugo van der Goes și adepții săi au pictat multe scene luminate numai de lumânare, sau lumina divina din nou-născutul Hristos în mâinile lor, efectul a fost de liniște și calm, mai degrabă decât efectul de dramă din baroc 49 Clar-obscur-ul puternic de a devenit un efect popular în timpul secolului al XVI-lea, în timpul manierismului și în arta barocă Lumina divina a continuat să lumineze multe compoziții de Tintoretto, Veronese și urmașii lor Subiecte întunecate dramatic, luminate dramatic de lumină dintr-o singură sursă, adesea nevăzută, a fost o modalitate de dezvoltare compozițională în lucrările unor artiști ca Ugo da Carpi (c 1455-c 1523), Giovanni Baglione (1566-1643) Clar-obscur-ul are un rol crucial în opera lui Caravaggio (1573-1610), stilul său fiind numit tenebrism, caz în care efectele dramatice de lumină și umbră devin dominanta stilistică Michelangelo Merisi da Caravaggio, Punerea în mormânt a lui Isus, Pinacoteca Vatican Tenebrismul a fost practicat în special în Spania de Jusepe de Ribera și adepții lui Elsheimer Adam (1578-1610), artist german care trăiește în Roma, a produs mai multe scene de noapte luminate în principal prin focul aprins și uneori de lumina lunii Spre deosebire de Caravaggio, zonele sale întunecate conțin detalii foarte subtile și de interes Influențat puternic de Caravaggio și Elsheimer a fost Peter Paul Rubens care a exploatat un efect dramatic în picturile sale ca de exemplu în Ridicarea Crucii (1610-1611) Un gen special care s-a dezvoltat a fost scena nocturnă la lumina lumânărilor aprinse Această temă a interesat pe mulți artiști din Țările de Jos în primele decenii ale secolului al șaptesprezecelea-lea, ca de exemplu Caravaggisti Utrecht, Gerrit van Honthorst și Dirck van Baburen, dar și pe pictori flamanzi în stil baroc cum ar fi Jacob Jordaens Jacob Jordaens, Adorația păstorilor Interesul lui Rembrandt pentru efecte de întuneric se vede în operele sale mature, bazăndu-se mai puțin pe contraste puternice de lumină și umbră care a marcat generațiile 50 anterioare din Italia în afara Țărilor de Jos, artiști cum ar fi Georges de La Tour în Franța și Joseph Wright de Derby în Anglia, desfășurată un puternic dar gradual clar-obscur la lumina lumânărilor Watteau a folosit un clar-obscur ușor în frunzișul din fundalul petrecerilor sale galante, iar acest lucru a fost continuat în pictură de mulți artiști francezi, în special de Fragonard La sfârșitul secolului al XVIII-lea Henry Fuseli și alți pictori au folosit un clar- obscur mai puternic pentru un efect romantic, la fel ca Delacroix în secolul al XIX-lea Eugene Delacroix, Libertatea conducând poporul (1830), Louvre Clar-obscur-ul este de asemenea utilizat în cinematografie pentru a indica o lumină foarte joasă, pentru a crea zone distincte de lumină și întuneric în filme, în special în filmele alb-negru Exemple clasice sunt Cocosatul de la Notre Dame (1939), Diavolul și Daniel Webster (1941), precum și scene alb-negru în Stalker deAndrei Tarkovsky (1979) în fotografie, clar-obscur-ul este de multe ori denumit ca fiind „efectul Rembrandt” Aceasta tehnica poate fi numită, de asemenea, "lumină ambientală naturală", deși atunci când se utilizează acest efect, documentarea nu se face în natură iar aspectul este artificial W Eugene Smith, Josef Koudelka, Garry Winogrand, Lothar Wolleh, Annie Leibovitz, Floria Sigismondi și Ralph Gibson ar putea fi considerați pionierii clar-obscur-ului modem în Fotografii de Josef Koudelka 51 III Conceptul de spațiu în artele vizuale Spațiul plastic reprezintă un concept fundamental cu rol deosebit în definirea și materializarea operei de artă Domeniul vizual artistic este caracterizat de promordialitatea spațiului față de timp, aspect specific prin care se deosebește de alte domenii ca muzică, teatru, etc III 1 Spațiul în arta vizuală Opera de artă este rezultat al unei activități umane specifice și reprezintă pe de o parte latura materială a creatiei, pe de altă parte este imagine artistică reflectată în plan senzorial Artistul plasticJeno Bartoș afirmă că imaginea artistică reprezinta “o reproducere prelucrată a lumii exterioare și interioare, realizându-se mai întâi în plan mental și apoi fizic Nu este o simplă proiecție optică, ci un ehivalent sensibil al naturii, o intervenție asumată creator, dezvăluind aspecte vizibile dar și ascunse ale lumii’” In viziunea artistului citat anterior termenul imagine vizual-artisitic plastică se materializează prin spațual bi- și tridimensional, prin urmare artele vizuale stau sub semnul sapațiului spre deosebire de muzică care este condiționată de factorul timp În același timp imaginea vizual plastică comprimă realitatea înconjurătoare, exprimă gândirea artistică transmisă contemplatorului de către artist, reprezintă un mod de înțelegere de sine însuși a omului Spațiul plastic oferă „posibilitatea fizică de concretizare a imaginii, reprezentând suportul, mediul materializării ideilor și formelor, locul desfășurării energiilor creatoare; este o combinație dintre spațual fizic real și spațiul imaginar oferind șanse nelimitate fanteziei creatoare; este rezultatul unei combinații dintre “proprietățile spațiului fizic și calitățile spațiului spiritual” (J Bartoș, 2009) Pentru fiecare domeniu artistic în parte spațiul are semnificații proprii: spațiu real -virtual, spațiu concret-abstract, spațiu sacru-profan, spațiu mitic-metafizic In artele vizuale spațiul constitue o condiție definitorie în constituirea imaginii plastice Astfel, în plan fizic oferă posibilitatea materializării operelor bi- și tridimensionale, în plan plastic oferă loc posibilității de configurare a unui nou univers real și virtual totodată, în sens general semnifică spațiu proiectiv, bi- și tridimensional, figurativ și nonfigurativ, pictural, sculptural, architectural,etc De-a lungul istoriei artei s-au succedat numeroase modalități de reprezentare spațială Sistemele de reprezentare spațială au satisfăcut nevoile estectico-culturale ale vremii, fiind 52 mereu reformulate, continuate în alt plan, abandonate și/sau reluate la un alt nivel Modalitățile vizuale de reprezentare sunt condiționate de mentalitățile și gustul artistic al epocilor care s-au succedat Multiplele modalități și variante de reprezentare oscilează între real și imaginar, real și convențional, estetic și util Astfel arta rupestră este dominată de concepția bidimensională, compozițiile fiind realizate în spiritul artei decorative, (reprezentare prin suprapuneri) Altamira, Spania Peștera Coliboaia județul Bihor Arta antică aduce viziuanea decorativă, reprezentarea adâncimii fiind redată prin perspectiva egipteană, perspectiva ierarhică, perspectiva etajată, perspectiva afectivă Scene de viață Tomb of Naklit Pictură murală pe un mormânt din Teba, cca 1400 ÎH Primele reprezentări realiste datează din perioada artei Greciei și Romei Antice ce vor deveni modele pentru stilurile ulterioare Л& Grecia Antică Cultura miceniană, stilul geometric și ceramica (1650 - 440 i Hr ) Evul Mediu propune formula decorativă, aducând schimbări în plan iconografic și în ceea ce privește canoanele picturale, folosind perspectiva inversă (denumită și perspectiva răsturnată) și perspectiva afectiv-simbolică Renașterea și Barocul abordează perspectiva normală, perspectiva aeriană, stabilind noi direcții de evoluție de la perspectiva rațională la cea sentimentală Arta modernă renunță la tradițiile clasice propunând formule inedite de redarea a spațiului, care nu au mai fost abordate până atunci; un rol important îl au descoperirile științifice noile orientări estetice și tendințe vizuale experimentale și prospective Arta contemporană aduce cea mai spectaculoasă noutate cu impact în viitor și anume modificarea relației spațiu-timp plastic Construcția imaginii timpului capătă noi valențe, se abandonează soluțiile tradiționale acestea 53 fiind înlocuite cu mișcări reale, imagini acțiuni, cu participarea altor arte, rezultând ansambluri de spectacol sinestezic (de exemplu videoclipul) Abordarea timpului real, prezent, prin integrarea mișcărilor reale în cadrul vizual plastic determină modificarea termenului de vizual care intră astfel în contradicție cu sensurile clasice ale definiției Unul din criteriile de bază ale artelor vizuale se referă la raportul dintre spațiu și timp (timp care este supus spațiului plastic), eternizând clipa, indicând sensuri durabile, perene Arta contemporană aduce în prim plan sensuri opuse ca efemer, ready-made, timpul prezent >4 Spațiul plastic pictural reprezintă un spațiu complex ce leagă spațial real bidimensional de spațiul imaginar multidimensional, lucru ce presupune o combinație originală a spatiului 2 D real și a spațiului 3D sugerat, deci o “percepție optic obiectivă și una virtual subiectivă [ ] În sens vizual artistic spațiul bidimensional plastic se consideră în situația când acesta devine de sine stătător, independent, semnificant” (Bartoș, 2009) Funcția de bază a spațiului plastic este - așa cum afirmă artistul plastic Jeno Bartoș, a cărui structură de analiză a spațiului va fi prezentată în continuare - de a oferi loc de materializare și vizualizare a formei plastice, fiind suport pentru evoluția și desăvârșirea imaginii artisitice Spațiul și forma se află într-o relație de reciprocitate și interdependență caracterizată de unitate naturală, formează o entitate activă cu funcție de ocrotire și delimitare dar și “mediu și loc al metamorfozării formelor spre o viață autonomă, de sine stătătoare” (Bartoș, 2009) Funcția de delimitare a spațiului plastic este asigurată de cadrul plastic iar mediul evoluției formelor este asigurat de câmpul plastic, astfel spațiul poate fi descris din prisma celor două componente care îl definesc și se manifestă concomitent Spațiul plastic delimitat de cadrul plastic este un “ecran viu” devenind un spatiu autonom unde actionează legi proprii Este un loc al fanteziei unde acționează diverse sisteme de reprezentare în accord cu sensibilitatea artistului și nevoile de reprezentare și comunicare ^Cadrul plastic este reprezentat de acțiunea de demarcare și delimitare, printr-o linie de separație, aparentă sau concretă, dintre spațiul intern (câmpul plastic) și sapțiul extern, înconjurător (spațiul ambiental) Rolul cadrului este de a indica spre interior existența unui univers aparte, aflat în sine Cadrul plastic în raport cu câmpul plastic se află într-o o relație de tipul figură-fond, cadrul reprezentând figura iar câmpul fondul Cadrul este linia de contur a câmpului plastic, o linie aparentă, creată între suprafața activă a câmpului plastic și suprafața mediului înconjurător 54 Pe parcursul istoriei artei configurațiile cadrului pentru spațiul 2D au fost relativ constante, dominând ca utilizare pătratul și un număr variat de dreptunghiuri, având astfel și o funcție estetică ca formă primară Baia turcească, Jean- Cina cea de taină, Leonardo da Vinci Fluierașul, EdouardManet Frank StellaFfarraw II1967 Auguste-Dominique Ingres Astăzi în pictura de șevalet sau grafică se utilizează și o serie de cadre cu figuri inventate, neregulate, adaptate operelor respective Pentru sapțiul 3D nu au fost și nu s-au impus necesități de delimitare, obiectul tridimensional evoluând pe toate coordonatele spațiului Câmpul plastic reprezintă spațiul interior al tabloului, spațiul reprezentării ideilor, locul unde se desfășoară elementele care construiesc imaginea plastică Câmpul asigură, conform artisului Jeno Bartoș, “suportul structural și rețeaua energetică a imaginii”, oferă loc “dezvoltării formelor și materializării gândurilor”, “se transformă într-un fundal neutru devenind fond suport pentru evoluția formelor” Suportul structural sau structura spațială, reprezină modul de organizare internă al componentelor unui ansamblu, “reprezintă un ansamblu plastic bine organizat în care părțile componentele se suprapun și se îmbină cu elementele de limbaj plastic, cu energiile și forțele ce acționează potrivit principiului armoniei” Structura spațială se prezintă sub forma unei rețele de forțe active alcătuind o adevarată plasă energetică de puncte și linii aflate sub tensiune, din care rezultă axe, diagonale, noduri, centre compoziționale, denumită structură geometrică Structura geometrică reprezintă nivelul fundamental pe care se sprijină construcția plastică, având importanță majoră în configurarea imaginii vizual-artistice Complexitatea structurilor depinde de natura sistemului de rețele de energie, de tensiunile interne concretizate prin liniile de forță Structura plastică reprezintă modul general de asociere și coexistență a formelor și forțelor din spațiul compozițional Aceasta include și depinde de dinamica structurilor geometrice și se bazează pe sistemul elementelor de limbaj plastic, pe factura plastică și pe conexiunile și tensiunile create între elementele componente Cele două noțiuni de structură și formă se suprapun și se întrepătrund în sensul în care “structura oferă formei suport și substanță, asigurând formei consistență și durabilitate Forma la rândul ei exteriorizează 55 caracteristicile structurii prin linie, suprafață sau culoare, fiind expresia nemijlocită a conținutului structurii” (J Bartoș, 2009) Deși inițial există ca model mental, structura plastică se materializează ulterior prin rețele geometrice și plastice asigurând cadrul generalal tensional pe care se articulează forma alături de celelalte elemente de limbaj plastic III 2 Rețele și structuri geometrice Rețelele sunt părți componente ale structurilor geometrice reprezentând configurații dinamice unde punctele și liniile de tensiune sunt în continuă “mișcare de facere și refacere”, modelând spațiul plastic La originea rețelelor stau “forțele si energiile ascunse ale lumii macro- și microcosmice” ce se manifestă vizual prin intermediul formei plastice Rețelele de bază sunt organizate în structuri modulare, geometrice, proprii cadrelor plastice Aceste structuri rămân ascunse vizual până la activarea zonelor de interes, “producând efecte ce vor asigura calități singulare vizualului” (Bartoș, 2005) Tipuri de structuri: -structurile simetrice reprezintă structuri fundamentale, folosite preponderant în arta decorativă, fiind premiza realizării formelor compozițioanle de bază ce contribuie la constituirea armoniei Mozaic Alahambra -structurile proiective reprezintă un sistem de articulații formale sau configurații geometrice ce oferă bază și cadru organizării compozițioanle Cu ajutorul lor se poate configura spațiul tridimensional în spațiul bidimensional, prin tehnici de reprezentare specifice -structurile modulare se formează prin repetiția sau multiplicarea unor unități componente de bază care conferă posibilități de divizare și subdivizare continue Specifice compozițiilor decorative dar și artei modeme structurile modulare au la bază unități vizuale denumite generic module Modulul plastic poate fi considerat și un model sau un motiv plastic care prin repetiție și multiplicare va deveni câmp vizual modulat sau câmp decorativ în 56 general modulul poate fi caracterizat prin similaritate de formă, mărime, culoare sau valoare, repetabil la nesfârșit prin schimbare de mărime, proces denumit modulare Victor Vasarely decorație Alhambra -structurile punctiforme se pot vizualiza în numeroase lucrări plastice grafice sau picturale, materializându-se a) într-o primă etapă la nivelul rețelelor suport (noduri, centre, intersecții), b) la nivelul structurilor plastice prin compoziții statice sau dinamice (de exemplu creația pointiliștilor, Op-art-ul sau creații decorative în tehnica mozaicului) Parada circului, Bridget Riley Metamorphosis 1964 Detaliu mosaic, Sfânta Sofia G Seurat, Detaliu -structurile liniare în spațiul plastic pictural linia apare ca având pe lângă lungime și lățime, respectiv grosime Poate fi dreaptă, curbă, verticală, orizontală, oblică, ascendentă, descendentă, convergentă, divergentă, paralelă Are calități de modelabilitate, modulabilitate, activare-tensionare, uniformizare-pasivizare; prin complexe liniare de hașură și valorație se pot obține efecte tridimensionale Liniile pot apărea în zonele de întâlnire a două suparfețe contrastante prin valoare sau culoare, percepute de ochi ca linii reale Bridget Riley, Arrest 2 (1965) Linie de hașură -srtucturile plane Forma planului sau a figurii geometrice plane influențează structura liniară Unui plan delimitat de lini drepte îi corespunde o structură rectilinie iar unui plan delimitat de linii curbe îi corespunde o structură curbilinie, existând numeroase variante Cercul se impune ca o figură dominantă făcând celelalte elemente să graviteze în jurul lui, sugerează mișcarea continuă de rotație, plecare, revenire, creștere, descreștere, pulsație Un element important în configurarea structurilor plane îl constituie natura angulară a acestora “Unghiurile sunt formațiuni rectilinii de maximă tensionare cu sensuri direcționale de echilibru sau dezechilibru” (Bartoș, 2005) Echilibrul perfect este atins de triunghiul echilateral și pătrat 57 Panouri solare Tumul CCTV, Beijing, China -structurile tridimensionale sunt direct legate de idea de spațiu fizic, real, tridimensional, evocând spațiul geometric dar și pe cel plastic Forma în spațiu se dezvălue de la simplu la complex, pornind de la punct, linie, plan și ajungând la volum Expansiunea tridimensională a unor structuri bidimensionale poate genera construcții complexe cunoscute și aplicate mai ales în arhitectura contemporană - sisteme structurale bazate pe moduli de triunghi și poligoane regulate, care alături de materiale noi de construcție permit realizarea unor edificii fanteziste în structurile 3D legea gravitației face ca dinamismul structural să fie mai mare cu cât rezistența formei este mai mare la atracția gravitațională Las Vegas, Nevada, SUA architect Frank Gehry arhitect Buckmiiister Fuller Los Angeles Sands SkyPark, Singapore Muzeul Porsche, Stuttgat Tumiiig Torso, Mahno, Suedia Arta picturală are modalități specifice de reprezentare a spațiului 3D în 2D, bazându-se pe principiul echivalării și similitudinii cu lucrurile reale ale spațiului 3D, cu o puternică tendință sugestivă Imaginea bidimensională reprezintă o modalitate de reflectare a spațiului tridimensional find apropiată din punct de vedere vizual de imaginea reală datorită felului în care este construit aparatul văzului uman și datorită modalităților specifice de percepție Reprezentarea spațiului pictural se realizează prin: -linie - ca linie de contur prin obținerea siluetei obiectelor; cu ajutorul diferielor sisteme de reprezentare geometrică și plastică -forma plană - prin legile percepției vizuale; tehnicile de reprezentare prin suprapunerea imaginilor; variații de mărime (scara dimensională) prin creșterea sau reducerea progresivă a dimensiunilor -valoare - prin efecte de umbră și lumină, contrastul clar-obscur -culoare - prin efectele spațilale ale culorilor (perspectiva aeriană): contrastul puternic de culoare; culoriole calde sugerează apropierea, lipsa contrastului sau culorile reci sugerează 58 depărtarea, adâncimea; prin poziționări, juxtapuneri, suprapuneri de mărimi graduale se poate sugera apropierea sau profunzimea (formele de la bază sugerează apropierea, cele de la mijloc sau de sus sugerează adâncimea) în arta modernă preocupările pentru structură au devenit evidente în creația unor artiști ca P Klee, P Mondrian, J Pollok, V Vasarely cât și în majoritatea curentelor artei moderne și postmoderne Arta modernă a pus accent pe importanța constructivă a structurilor geometrice cât și pe expresivitatea lor intrinsecă prin imaginea rețelelor sau prin structurile suprafeței picturale ca mijloace de expresie plastică Paul Klee, Fortress and Sun,1932 Piet Mondrian, Composition with Yellow, Blue, and Red, 1937^12, oii on canvas V Vasarely, Caopeo, 1964 1 Pollock Blue Poles: Number II, detail în arta contemporană prin interferențele picturii cu sculptura prin tendințele generale intermedia, structurile cromatice au părăsit spațiile 2D tradiționale interacționând cu structurile plastice 3D ale sculpturii, ceramicii, design-ului, arhitecturii, având un scop pur estetic sau o finalitate ambiental utilitară Prin descoperirile științifice, prin noile tehnici și tehnologii se obțin copii 2D fidele ale spațiului 3D ca de exemplu realizare de imagini în relief pe suporturi plane, prin efecte stereo observabile prin ochelari speciali, imagini holografice convingătoare ale spațiului 3D obținute cu ajutorul luminilor laser III 3 Sisteme de reprezentare a spațiului în arta vizuală Conceptul de spațiu poate avea mai multe accepțiuni, în funcție de fiecare domeniu artistic în parte: real-virtual, concret-abstract, sacru-profan, mitic-metafizic în artele vizuale spațiul are o importanță definitorie, fiind o condiție de bază în definirea și constituirea imaginii plastice Astfel, în plan fizic este locul desfășurării operelor bi- și tridimensionale, în plan plastic este locul configurării unui univers real și virtual totodată iar în sens general semnifică spațiul proiectiv, bi- și tridimensional, figurativ și nonfigurativ, pictural, sculptural, arhitectural, etc Există arte ale spațiului și arte care reprezintă spațiul Există un spațiu pictural sau sculptural și un spațiu real Arhitectura este o artă a spațiului real, ea delimitează un spațiu construit și îl califică cultulal prin ceea ce arhitectul a vrut să exprime Sculptura evidențiază volume pe care le percepem în spațiu, aceasta din urmă punând în valoare formele sculpturale Pictura și grafica sunt arte bidimensionale, care reprezintă spațiul Spațiul pictural este 59 suprafața articulată de linii, intervale, culori, valor, lumini, umbre A reprezenta spațiul în pictură înseamnă a figura un spațiu tridimensional pe o suprafata bidimensională cu ajutorul unei convenții, deci a încerca o reconstituire a naturii Reprezentrarea spațiului se face prin mai multe procedee: - Perspectiva liniară - este o convenție grafică care aplică obiectelor reprezentate o deformare brutală față de forma lor firească, dar este în același timp modalitatea cea mai apropiată de realitate de a reprezenta spațiul optic; predomină structura geometrică, compoziția este centrată, statică, simetrică, există unul sau mau multe puncte de fugă - Spațiul baroc - este caracterizat de mobilitate, deschidere, contiuitate și flexibilitate, este desăvârșit și infinit, este în continuă mișcare și devenire Barocul face din pictură o artă a iluziei, caracterizat prin fluiditatea compoziției, sugerarea unui continuum spațial, realizarea de compoziții asimetrice, cu mai multe puncte de interes - Perspectiva aeriană este una de atmosferă, o perspectivă a sugestiei unde culoarea și direcționarea tușelor au capacitatea de a crea spațiul Petele de culoarea sunt juxtapuse în degradeuri de la cald la rece, ritmul pe care acestea îl crează contrazicând setimentul de stabilitate și rigoare - Spațiul vedutei - veduta denumește un gen peisagistic dezvoltat în Italia, în sec XVII -XVIII Există două tipuri de vedute: veduta essata care are menirea de a fixa imaginea orașului, în special a celor italiene; veduta ideate care face loc emoției în detrimentul reprezentării exacte - Spațiul icoanei - arta bizantină ignoă timpul și spatiul, fiind supusă unui sever control al bisericii și statului, nu face decât să reprezinte, urmând reguli foarte stricte, voința divină Spațiul în arta bizantină este redat prin perspectiva inversă (unde un obiect este mai mic cu cât este mai departe de privire) Fundalul auriu este înlocuit cu sugerarea unei ahitecturi reprezentată în perspectivă inversă, planurile fiind mărite pe masură ce ele se îndepărtează de privitor Astfel este figurat un spațiu ireal care neagă spațiul material pământesc z^-Anamorfoza este o proiecție sau o perspectivă distorsionată care determină privitorul să utilizeze dispozitive speciale sau să se poziționeze într-un anumit punct de vedere pentru a reconstitui imaginea Există două tipuri principale de anamorfoze ambele create în perioada Renașterii: anamorfoza perspectivală (oblică) și anamorfoza în oglindă (catoptică) „Ochiul lui Leonardo” este cel mai cunoscut exemplu de anamorfoză perspectivală iar Hans Holbein cel tânăr este cunoscut pentru încorporarea acestui truc optic în lucrarea „Ambasadorii” In perioada barocă este folosită adeseori perspectiva trompe l'oeil combinând elementele arhitecturale cu o iluzie 60 Hans Holbein,,Ambasadorii” Pictură de Andreea Pozzo din biserica Sfântul Ignațiu Perspectiva anamorfică cât și perspectiva în oglindă este reluată în perioada contemporană și dezvoltată de artiști ca Patrick Hughes , Fujio Watanabe, William Kentridge, Istvân Orosz, Felice Varini, Matthew Ngui, Kelly Houle, Nigel Williams, etc Istvân Orosz, Aanamorfoză Vicky Bigmore has a psychedelic experience with in oglindă cu coloană William Kentridge in Brighton, William Kentridge O altă formă de artă anamorfică este adesea numită „artă înclinată” Exmple sunt lucrările pe trotuar cu cretă realizate de Kurt Wenner și Julian Beever Kurt Wenner este cel mai bine cunoscut pentru inventarea de artei de trotuar 3D A fost inspirat de perspectiva anamorfică, dar a trebuit să inventeze o geometrie cu totul nouă, cunoscută ca perspectiva hiberbolică a lui Wenner Imaginile create de Wenner spun mereu o poveste și provoacă publicului să reconsidere clasicismul abandonat de arta modernă Artistul consideră că limbajul clasicismului este un instrument esențial care a fost trecut cu vederea pentru mult timp El a dezvoltat arta de trotuar 3D tocmai pentru a ilustra faptul că o nouă formă de artă poate fi exprimat prin acest limbaj, devenind astfel creatorul unei noi mișcări artistice Kurt Wenner Julian Beever 61 - Compoziția este un mod de concepere a spațiului plastic, îndeosebi a celui pictural A compune înseamnă a construii unui spațiu regulator, plecând de la elemente diferite Compoziția constă în modalitatea organizării elementelor de limbaj plastic într-un ansamblu omogen, echilibrat, indistructibil, capabil să transmită privitorului emoția și mesajul autorului Modalități de organizare a compoziției plastice - scheme compoziționale: compoziție în friză; compoziție în registru; compoziție în triunghi; compoziție circulară; compoziție în spirală; compoziție radială; compoziție pe verticală; compoziție pe orizontală; compoziție pe diagonală (oblică) In funcție de schema de organizare se obțin compoziții închise și deschise cu efecte statice și dinamice \ ~ III 4 Construcția spațiului plastic * Încercarea de a construi spațiul plastic presupune organizarea elementelor de limbaj plastic (punctual, linia, suprafața plană, forma, volumul, valoarea, culoarea) într-un ansamblu echilibrat și unitar, într-o imagine plastică coerentă, pe baza unor principii directoare (numite legi sau principii compoziționale) Principiile compoziției exprimă o anumită stare a universului artistic reflectând raporturile fundamentale ale spațiului plastic; reprezintă modalități și formule organizatorice specifice artelor vizuale; se referă la mijloace de construcție specifice numite mijloace de expresie plastică care asigură modalitățile de ordonare a formei vizual-plastice J Bartoș împarte mijloacele de expresie plastică în trei categorii: grupa componentelor fundamentale sau principiile de bază; grupa componentelor de nivelul doi; tehnicile și tehnologiile de lucru și stilul artistic Grupa componentelor fundamentale asigură “construcția schemelor combinatorii de bază", acestea fiind unitatea - diversitatea, ordinea (armonia) - dezordinea, echilibrul, proportia, simetria și ritmul Starea supremă de stabilitate a ordinii este armonia Armonia reprezintă suma componentelor sale: echilibrul, simetria, proporția și ritmul, acestea fiind considerate fie componente ale principiului ordinii, fie mijloace de expresie plastică Principiul ordinii și al dezordinii semnifică relațiile dintre componentele unui ansamblu plastic, relații ce asigură unitatea, dinamica, randamentul sistemului Armonia este efectul funcționării optime a ordinii, aflându-se în opoziție cu dezordinea, dezechilibrul, instabilitatea Din acestă stare de contradicție rezultă situatii dinamice, pozitive ce determină sensuri inedite actului creator Principiul unității și diversității se referă la starea în care “întregul condiționează și dispune părtile iar părțile conțin și evocă totalitatea Unitatea se manifestă ca întreg indivizibil, componentele fiind corelate prin coeziune și omogenitate În opoziție, diversitatea sau varietatea se manifestă prin individualizare, fragmentare, 62 nuanțare [ ] Prin balansarea potrivită de echilibru dinamic a celor două entități, se pot genera acțiuni constructive spre diversificări și nuanțări Logica și vigoarea geometrică a structurilor primare pot oferi și menține ordinea necesară a etapelor de mai târziu de evoluție a formelor dezordonate ”(J Bartoș, 2005, 2006) în acest sens semnificative sunt creațiile artiștilor contemporani ca J Pollok, H Hartung, P Soulages, M Lupertz, etc Arta modernă s-a bazat și a explorat din plin posibilitățile expresive ale acestor principii, structurile dezordonate și asimetrice fiind reprezentative Titlu nr IA J Pollok Pas-72 H Hartung Componentele de nivelul doi sunt reprezentate de următoarele mijloace de expresie: calitate și cantitate, lumină și umbră, măsură și greutate, culoare și valoare, structură și factură, suprapunere și juxtapunere, modeleul și modularea, pasajul și contrastul, tușa și hașura, miniaturalul și monumentalul, efectele iluzioniste ca deformări, disproporționări, toate aflându-se în relație de complementaritate, subordonare și interdeterminare cu cele de bază Stilul artistic, alături de tehnicile și tehnologiile de lucru poate fi considerat mijloc de expresie plastică în același timp este determinat de particularitățile tehnice de lucru 63 IV Aspecte ale stilului Stilul artistic desemnează multiple modalități specifice de reprezentare vizuală, fiind condiționat de mentalitățile și gustul artistic al epocilor respective, modalități care pendulează între real și imaginar, real și convențional, estetic și util J Bartoș (2009) definește stilul ca fiind “rezultatul unor modalități tehnice și tehnologice de comunicare, ca manieră de lucru” Stilul artistic poate fi privit ca fiind maniera personală de lucru a fiecărui artist, abordată fie într-o factură plastică fie decorativă, determinată în egală măsură și de personalitatea creatoare Astfel stilul mai poate fi definit ca fiind “expresia utilizării creatoare a limbajului plastic de către personalitatea creatoare, purtând însemnele curentului artistic și culturii din care face parte artistul” (J Bartoș, 2005) Stilul poate fi raportat la particularitățile tehnice de lucru dar nu trebuie suprapus cu tehnicile și tehnologiile de lucru în sine, materilalele și înstrumentele folosite, deși acestea pot determina maniera de lucru Tehnica stabilește și definește caracteristicile și particularitățile unui gen artistic Astfel se poate recunoaște și separa de exemplu pictura în frescă de pictura în ulei sau pictura în ulei de pictura în acuarelă, mijloacele de expresie plastică acționând identic în cazul tuturor genurilor artistice Astfel diferențierea se face exclusiv la nivelul tehnicii artistice Factura plastică sau decorativă se referă la aspectele și caracteristicile exterioare ale unei opere vizuale, cu indicații privitoare la suprafața de contact, espectul exterior al operei In limbajul de specialitate se mai utilizează termenul de structură de suprafață, fiind un sistem structural de sine stătător Factura își datorează existența efectelor tehnicilor artistice prin acțiunea materialelor de lucru, instrumentelor utilizate și tehnologiilor de lucru aplicate Factura poate fi realizată, asigurată și condiționată de următorii factori: “proprietățile și calitățile fizice și plastice ale materialelor de pictură utilizate, instrumentele de lucru întrebuințate, tehnologiile de lucru folosite și tehnicile artistice aplicate, stilul personal și virtuozitatea tehnică a aristului” (J Bartoș, 2009) Fiecărei forme de pictură îi corespunde un anumit tip de factură, de exemplu în pictura de șevalet factura este dependentă de suportul de pânză ori carton, în general obținându-se structuri și efecte picturale iar în pictura murală factura este dependentă de suportul de zid, obținându-se structuri și efecte dedorative Factura ca structură plastică, prin textură, granulație, densități, frecvențe și poziții ale componentelor crează impresii și trăiri psihice puternice atât în plan senzorial cât și în plan estetic “Configurațiile plastice ale peliculei obținute prin modeleul pastei de culoare, 64 caracterul și forma tușei, urmele, inciziile, grafismele lăsate de diverse instrumente de lucru, calitatea și caracteristicile materiei picturale, efectele de lumină și umbră create pe suprafețele line sau accidentate ale picturii toate sunt elemente constitutive ale facturii” (J Bartoș, 2006) Efectul pictural se referă la un anume mod de nuanțare, de modeleu, de continuă difuzare și vibrare a suprafeței tabloului, de obținere a unor efecte de lumină și umbră de plasticizare prin culoare, valoare, formă Cele mai cunoscute procedee de obținere a facturii plastice sunt: -reprezentările iluzioniste ale texturii prin efecte de trompe l'oeil și redări naturaliste ce pot fi regăsite de exemplu în creația lui H Holbein, Vermeer, pictura naturalistă, anamorfozele din arta contemporană, etc ; Ambasadorii, H Holbeins, 1533 -adaos de materiale/obiecte la r Lăptăreasa, J Vermeer, 1659 suprafața picturală, combinarea Pictură din Londra, Kurt Wemer diferitelor materiale colorate prin colaje, ornamente aplicate, etc; vie, Daniel Spoerri, 'Tableau-piege: Restaurent de la Cily-Galerie', carton 1965, 82x82cm, Landscape with three tree 1959, Jean Dubuffet, mălin alb, viță de niăcriș sălbatic, spanac, sfeclă și acuarelă pe 4 În sculptură se pot dezvolta ritmuri formale de profunzime sau de suprafață, asemenea unei ondulații discrete a volumelor ce poate sugera deplasări tensionate, conflicte, și poate accelera sau micșora secvențele formelor compoziționale De asemenea se pot dezvolta ritmuri structurale care derivă din modul de amplasare a elementelor într-o compoziție Ritmul structural prevede succesiunea alternativă a unor elemente diferite sau de același fel, dar dispuse într-o alcătuire diferită, care cadențează spațiul compoziției Calitățile unui asemenea ritm pot fi puse în evidență și prin asocierea lor diferită, cu structura, culoarea și textura diferită Cu alte cuvinte, ritmul poate fi obținut și prin puterea de expresie intrinsecă a materialelor Mișcarea și sugerarea ei - omul, din cele mai vechi timpuri, a învățat de la natură secretele organizării formelor, a dinamicii lor, a alcătuirii aspectelor sale Ne referim atât la dinamica exterioară a formelor cât și la dinamica interioară Este vorba aici de tensiunea ca rezultat al forțelor ce animă din interior, realizând senzația de mișcare În mod deosebit sculptura, cu variațiuni de tehnică și expresie, s-a manifestat în limitele sugerării mișcării, de la rigiditatea statuarei egiptene și a celei arhaice grecești, la aparența cinetică din clasicismul antic al Greciei, până la formele avântate într-un patetism neobișnuit din perioada elenismului, reluate mai târziu de artiștii Renașterii și de cei ai Barocului Sugerarea mișcării a fost și continuă să fie o permanență, atât a picturii cât și a sculpturii Mijloacele elementare de limbaj prin care se exprimă mișcarea fizică și psihică sunt: linia, suprafața, muchia și culoarea Linia în acțiune sugerează mișcarea prin forma traseelor, 76 prefigurând structuri filiforme, organice sau alcătuiri abstracte În general, linia vibrată, dinamic-spațială aparține plasticii moderne, după cum jocul liber al cuvântului, asociațiile sale ample și versurile albe, țin de poezia modernă Suprafața volumului, prin culoarea materialului și mai ales prin asocierea culorilor, contribuie substanțial la efectul dinamic Termenii care pot caracteriza în modul cel mai cuprinzător acest dinamism sunt forța și tensiunea, formală sau expresivă Unul din câștigurile definitive ale sculpturii secolului al XX-lea a fost constituirea unei estetici a spațiului care, fără să desființeze forma materială a volumului, îi prelungește și îmbogățește posibilitățile de expresie plastică j Spațiul Arta volumului desfășurat în spațiu nu poate fi definit în afara acestuia, fiind chiar considerat o coordonată a existenței sale Percepția spațiului a suferit în timp modificări importante de concepție și reprezentare Limbajul plastic a suferit și el transformări care au apărut odată cu cunoștințele și inovațiile survenite în concepția despre spațiu Dezvoltarea permanentă a științelor matematice, a filosofiei științelor asupra spațiului reflectat în evoluția gândirii experimentale a timpului nostru a dus la o nouă accepție asupra spațiului Prin interacțiunea spațiu-volum s-a creat o strânsă interdependență între volumul plastic și arhitectură, concepută și ea ca o plastică a plinului și golului, în care dimensiunea timpului este implicată și ea \ Abordarea spațiului în sculptură și în formele ceramice moderne a dus astăzi la o mare varietate de interpretare a lui, atât de la un stil la altul, cât și în cadrul fiecărui curent, de la un artist la altul Astfel, în statuara lui Constantin Brâncuși, Henry Moore sau Jean Arp, majoritatea lucrărilor bazate pe tradiția volumului-masă, sugerează, prin simplitatea organizării formei, puternice energii interioare Alteori întâlnim tensiuni greu de stăpânit care tind să ocupe din spațiul exterior, creând privitorului impresia unui cuprins de interior mult mai mare decât este în realitate O altă caracteristică a plasticii noi tridimensionale este integrarea în ansamblul sculptural a unor părți din spațiul aerian alăturat, modelând forma acestora în așa fel încât golul își are o expresivitate proprie, cu putere de sugestie pe măsura formei sculpturale pline Prin asta se distanțează sculpturile lui Archipenko și Henry Moore de tradiționala expresivitate a volumului În categoria sculpturilor deschise, tehnic și conceptual realizate prin asamblare de material dar în sensul ridicării unei lucrări în care golul domină plinul, fac parte lucrările create de Al Calder, W Bodwer, M Bill și I Gonzalez Înlocuirea actului sculpturii sau a modelajului cu activitatea inginerească specifică în construcții, a dus implicit la utilizarea unor materiale corespunzătoare, îndeosebi a metalul Noua tehnică se bazează pe calitatea sa de maleabilitate, ductibilitate și mai ales de 77 rezistență, care permite până și betonului armat, atât de folosit azi în arhitectura modernă, să elibereze și să dezvolte fantezia spațială Armonia este un principiu plastic ce se caracterizează printr-o uniune echilibrată, agreabilă, văzută pe afinități colective și o susținere reciprocă, de potrivire desăvârșită într-o unitate compozițională a volumelor, încât lucrarea să devină prin întregul ei ansamblu o imagine estetică unitară Armonia nu înseamnă numai unitate optică și orchestrarea construcției compoziționale, ci și unitatea dintre conținut și formă Pentru a alcătui o ordine armonică, elementele plastice componente vor trebui supuse în prealabil unei sintaxe plastice care să le pună în anumite relații și să le adapteze la cerințele organice compoziționale Pentru a crea o armonie expresivă se pot exagera în mod voit unele raporturi de contrast ale unor elemente plastice componente, ca și dinamismul altora, stabilind între ele un raport armonic sugestiv, conform unui anumit conținut ideatic 78 VI Aspecte din natură VI 1 Perspectiva artistică Prin perspectivă se înțelege știința care se ocupă cu studiul metodelor folosite pentru reprezentarea pe o suprafață plană a imaginilor tridimensionale a obiectelor sau ființelor, prin ilustrarea diferențelor de înfățișare a lor în funcție de distanța și de poziția în spațiu Obiectele, cu cât sunt mai depărtate de privitor, sunt văzute succesiv mai mici, chiar dacă în realitate ele sunt egale Așa sunt văzuți, spre exemplu, stâlpii de telegraf sau plopii plantați la distanțe egale la marginea șoselei Perspectiva liniar se referă la percepția optică a conturului obiectelor prin care li se sugerează forma reală și poziționarea lor în spațiu Prima și cea mai importantă lege, care condiționează crearea unei imagini realiste, este cea a stabilirii liniei de orizont Aceasta se află la înălțimea ochiului privitorului și există vizibil în peisajul marin sau în cel de câmpie, separând cerul de ape sau de pământ Dar există, virtuală, și în spatele stâncilor, a munților înalți sau chiar în spațiul închis de interior, în ambientul căruia figurăm naturi statice cu flori sau obiecte Există deci, în orice fel de tablou în care pictorul își propune să picteze oameni sau obiecte în spațiu După unghiul din care e percepută imaginea, se întâlnesc trei feluri de perspectivă: perspectiva medie, perspectiva aeriană și perspectiva monumentală Perspectiva medie reprezintă aspectul obiectelor sau al ființelor văzute prin ochiul unui om care stă în picioare, pe pământ În imaginea controlată de această perspectivă, toți oamenii desenați în poziție verticală sau mergând, deși fiecare dintre ei este redat la o anumită depărtare în spațiu, vor avea cu toții capul pe linia de orizont a tabloului Pentru ilustrarea acestui adevăr, simplu în lumea pictorilor, se trasează mai întâi pe suprafața plană a lucrării o linie orizontală, care se numește linie de orizont și poate fi plasată, la decizia artistului, mai jos ori mai sus de jumătatea lucrării Alegerea sa însă, e coordonată și de înălțimea obiectelor pe care-și propune să le ilustreze, în afara grupului de oameni de care s-a amintit În oricare dintre variante, registrul de sus reprezintă cerul, iar cel de jos, de sub linie, reprezintă suprafața pământului Imaginea grupului de oameni văzuți în perspectivă medie 79 Omul se desenează înalt doar până la linia de orizont Așa încât, fiindcă toți au capetele pe această linie, deși în tablou apar în mărimi diferite, imaginea obținută sugerează aspectul real al unui grup de oameni egali în dimensiuni, dar aflați la distanțe diferite de privitor Perspectiva aeriană reprezintă imaginea pe care o percepe ochiul privitorului aflat mai sus decât statura sa În perspectiva aeriană linia de orizont este tot la înălțimea ochilor pictorului, doar că acesta se află undeva mai sus decât semenii lui Priveliștea aeriană percepută de la cota sa maximă se numește perspectiva păsării în zbor Din înaltul cerului se pot vedea toate componentele din peisaj ca și cum ar fi așezate într-o hartă Practic într-un asemenea tablou nu este nevoie de linie de orizont pentru că cerul nu mai intră în compunerea tabloului Imaginea este prin tradiție asociată cu ochiul păsării pentru că în lume se pictează de zeci de milenii - vezi pictura grotei de la Lascaux - în timp ce ochiul pilotului din avion își face intrarea în istorie abia în urmă cu un secol În toate imaginile perspectivei aeriene oamenii vor apărea mai îndesați, mai bondoci Această deformare optică, cu totul reală, se va accentua tot mai mult cu cât pictorul urcă mai sus, culminând cu vederea păsării în zbor care percepe omul doar ca pe o pată ovală sau rotundă Grup de oameni văzut în perspectivă aeriană Perspectiva monumentală reprezintă imaginea percepută de la un nivel redus, la O sau la G din statura omului Fiindcă ochii pictorului împreună cu linia sa de orizont se află doar la înălțimea de un metru, de o jumătate de metru sau mai puțin, tot grupul de oameni din imaginile anterioare va fi redat o dată, de două sau de trei ori mai înalți decât indică linia de orizont Siluetele oamenilor se vor proiecta ca niște statui monumentale pe cerul gol, părând chiar mai înalte decât sunt munții Viziunea maximei monumentalități se numește orizontul broaștei Grup de oameni văzut în perspectivă monumentală 80 VI 2 Imaginea frontală a unei străzi Pentru a desena o stradă văzută în perspectivă frontală, adică privită din mijlocul ei, pe direcția de mers, se trasează de la bun început linia de orizont, de preferat sub nivelul jumătății planșei și se va nota centrul ei cu un punct, P Acest punct, foarte important în elaborarea corectă a imaginilor e numit în limbajul de specialitate punctul principal optic Spre el sunt orientați ochii pictorului pentru ca întregul ansamblu al străzii să intre simetric în conul vizual al privirii sale În imagine se acceptă ca linia de orizont să fie la înălțimea de 2 m Tot la aceeași înălțime se va situa și pervazul tuturor ferestrelor de la parter, nivel acceptat de realitate, pentru ca trecătorii să nu privească în casa omului La clădiri, orice fațadă frontală se desenează nemodificată optic Spre exemplu, zidul casei din stânga este pătrat, iar cel al clădirii din dreapta e un dreptunghi vertical S-au desenat mai întâi ferestrele forate în aceste ziduri, sugerând prin mărimea lor o suficientă aerisire a interioarelor Așa cum s-a menționat, pervazul celor de la parter se află pe linia de orizont Pentru muchiile de sus ale ferestrelor de la parter sau pentru toate de la etajul clădirii din dreapta se duc alte linii orizontale ajutătoare Imaginea zidurilor dinspre stradă a clădirilor, împreună cu ferestrele lor, va suferi modificări optice, așa cum dirijează orientarea lor în spațiu Modul în care ele își modifică aspectul e calculat de liniile ajutătoare care, după cum se vede, sunt toate orientate spre punctul principal optic Aceste linii direcționale se numesc linii de fugă Ele sugerează că sunt paralele, dar pentru a crea această sugestie trebuie să se unească pe toate în punctul P Așa cum se demonstrează în a doua imagine a străzii, oricât de înaltă ar fi o clădire, fie și un bloc cu 10, cu 15 sau oricât de multe etaje, toate liniile de fugă care desenează fațada dinspre stradă, converg în același punct P Blocul cel mai îndepărtat, deși figurează în planșa cu terasa sub cota atinsă de vârful clădirii de pe aceeași parte a străzii, se înțelege ușor că în realitate este mult mai înalt Tot la fel, deși acoperișul caselor mai scunde împreună cu terasa blocului din stânga este desenat la același nivel al planșei, perspectiva sugerează că în realitate este vorba de trei înălțimi distincte 81 VI 3 Imaginea interioară a unei camere Ppentru crearea imaginii din interior a unei camere, ca și pentru obiectele din interiorul ei, se folosește linia de orizont Se va trasa puțin mai sus de jumătatea planșei, la un nivel care să corespundă înălțimii omului, pentru că oricine, când își privește ansamblul odăii, obișnuiește s-o facă stând în picioare, mai rar în fotoliu, dar în nici un caz urcat pe scaun Așadar linia de orizont va fi la 1,70 metri, adică statura omului și se notează în stânga cu O, iar la mijloc se marchează cu punctul P (punctul principal de vedere) Știind că majoritatea camerelor, mai ales cele de la bloc, au înălțimea de 2,6 metri și lățimea de 4 metri, se va creiona imaginea peretelui frontal proporționându-i în așa fel dimensiunile încât să corespundă acestor cote Se continuă ducând câte o linie din punctul P prin fiecare colț al acestui perete și se obține conturul strict al camerei, reprezentată prin peretele frontal, doi pereți laterali, dușumeaua și plafonul Al patrulea perete, cel din spatele privitorului, nu are cum să fie văzut, decât dacă încăperea ar fi din sticlă iar privitorul s-ar afla în afara ei Pentru dotarea încăperii cu un minim necesar de mobilier, si desenarea uților și a ferestrelor se va ține cont de faptul că toate liniile orizontale frontale converg în punctul P Schițarea pereților interiori ai unei camere Imaginea în perspectivă a unui pătrat, a unui cub și a unui dreptunghi Imaginea unei sufragerii mobilate Văzând ultima imagine a interiorului, lucrurile par simple, dar studiile care au anticipat această creionare demonstrează că reprezentarea corectă în artă a realității solicită mult efort 82 VI 4 Natura statică Natură statică este o reprezentare grafică sau picturală a unui grup de obiecte Aceste imagini sunt prin excelență figurative și bine echilibrate în coloratură Tematica naturii statice - numită uneori și Natură moartă - e întâlnită la toți pictorii fiindcă ea le oferă prilejul multor cercetări plastice, relativ ușor de abordat Imaginea folosește doar fragmente mici, dar încărcate de semnificație, dintre obiectele cotidiene Temele cu natură statică sunt foarte importante în educația plastică a elevilor pentru că le creează posibilitatea de a vedea de-aproape imaginea integrală a ansamblului, de-a cerceta fiecare obiect din grup, ca și raportul dintre subunități și întreg Pe măsură ce cresc în vârstă, elevii pot crea imagini cu naturi statice tot mai reușite, angrenându-se în cunoașterea din ce în ce mai corectă a naturii, dar și în posibilitatea de-a reda artistic, pe hârtie, formele pe care le studiază Ca orice gen al picturii, crearea corectă a unei naturi statice începe cu compunerea ei în pagină Dacă grupul de obiecte este etalat mai mult pe orizontală decât pe înălțime, compunerea imaginii se face pe o foaie poziționată orizontal În situația inversă, când lățimea grupului de obiecte e depășit de înălțimea lui, imaginea se compune mai bine pe înaltul foii Când se fac măsurători prin care se stabilesc raporturi între componentele unui întreg, se folosește andreaua, un creion lung sau coada pensulei Mâna folosită trebuie să fie întinsă pe toată lungimea sa iar ochiul trebuie să privească, nemișcat, din aceeași poziție, pentru ca dimensiunile elementelor să nu fie percepute diferit Cea mai frecventă greșeală la imaginea unei vaze desenată de copii este cea privind gura și baza acesteia De obicei gura vazei este redată în forma a două arce de cerc orizontale, gură în gură, și nu în forma unei elipse, așa cum în realitate se vede în perspectivă cercul O vază se poate înscrie optic într-un cilindru, iar acesta, la rândul lui, se înscrie într-un cub, ori într-o prismă paralelipipedică verticală Cunoscând deformarea optică a acestui pătrat când imaginea sa este rabatată în plan orizontal, trebuie înțeles că și cercul înscris în el se vede ca o elipsă Toate obiectele se desenează ghidați de linia de orizont, de punctul principal de vedere, ca și de alte puncte de fugă aflate tot pe linia orizontului Obiectele cuprinse într-o natură statică nu se abat de la această regulă Imaginea cărților, cercul orizontal al vazei, al ceștii de cafea sau al unei farfurii, ca și suprafața plană a mesei-suport, toate vor fi desenate sub controlul liniilor ajutătoare care fug fiecare în diferite puncte aflate pe linia de orizont 83 Compunerea obiectelor în pagină poate sugera forma unei piramide, a unui dreptunghi, a unui pătrat, a unui pentagon, cerc, elipsă etc In general, plasarea formelor greoaie la baza lucrării, dă impresia de stabilitate, iar compunerea lor în spații egale, pe tot cuprinsul lucrării, sugerează doar un decorativism ornamental In stabilirea echilibrului compoziției sau a centrului ei de greutate, un rol foarte important îl joacă și culoarea Dacă tonurile închise sunt plasate în registrul de jos, pe toată lungimea lucrării, impresia creată e de stabilitate Când acestea ocupă tot sectorul superior al imaginii, impresia e de tensiune latentă, ca cea existentă în norii negrii care umbresc pământul înaintea furtunii Dacă întreaga pictură e dominată de tonuri deschise, de o culoare pură sau de nuanțe apropiate de aceasta, imaginea sugerează optimism Pentru crearea unei naturi statice, în afara selectării obiectelor în funcție de semnificația pe care o reprezintă ele, în afara paginării și structurării compoziționale, se va avea în vedere cele învățate despre posibilitățile de expresie ale punctului, ale liniei și ale petei de culoare, ca și despre rolul dominantei cromatice într-un tablou Natură moartă cu orologiu - Theodor Pallady Natură moartă cu lămâi - Theodor Pallady VI 5 Reprezentarea siluetei umane Cele mai vechi studii privind reprezentarea corpului omenesc în pictură aparțin vechilor egipteni Preluate de greci, informațiile devin legi care se aplică matematic atât în pictură cât și în sculptură Canoanele reprezentării artistice a omului au stat la baza tuturor imaginilor create de artiștii Greciei antice, ulterior de cei din Imperiul Roman, întreaga cultură universală respectând și astăzi modelele lor Se vor avea în vedere doar două înălțimi, cea medie și cea înaltă Taliile scunde, pitice sau cele gigante, dacă prezintă interes, intră doar în sfera preocupărilor artiștilor profesioniști In general, se acceptă că talia mijlocie a bărbatului e cuprinsă între 160 și 170 84 cm iar talia înaltă între 170 și 180 cm Talia corpului feminin este mai mică cu 8 - 11 cm decât a corpului masculin, reprezentând în medie 93 % din statura acestuia Aspectul mijlociu al taliei, înălțimea și, legată de acestea, impresia de monumentalitate, sunt strâns legate de relația dintre segmentul superior al corpului (trupul) și membrele inferioare Urmărind stabilirea legilor armoniei corporale care conduc la modelarea unei lucrări plăcute văzului, sculptorul grec Polyclet creează în a doua jumătate a sec al V - lea î Hr canonul de 7 capete, considerat un timp idealul de frumusețe corporală Lucrarea reprezintă un atlet care pășește lejer, sigur de posibilitățile proprii, cu o lance în mâna stângă Artistul a reușit să redea deplina armonie estetică dintre toate părțile corpului omenesc, fără să contrazică realitatea anatomică, folosind ca unitate de măsură capul omului În înălțimea taliei intră 7 capete Doriforul - Polyclet Canon de 7 capete Plecând de aici, se observă raportul dintre înălțimea capului și lățimea palmei aceasta din urmă devenind un sub-modul cu care analizează proporțiile dintre restul segmentelor Știind că procedeul integral e complicat pentru elevi, în ilustrarea de față se va folosi doar modulul capului, iar restul segmentelor fiind calculat în raport cu mărimea acestuia În secolul al IV-lea î Hr, un alt sculptor grec, Lisip, este creatorul canonului de 8 capete prin cunoscuta lucrare Apoximene 85 Apoximenos - Lisip Canon de 8 capete Talie bărbătească in raport de 8 capete Toate elementele corpului -palmă, braț, antebraț etc sunt calculate in raport cu mărimea capului Noutatea constă în egalitatea dintre tors și înălțimea piciorului Statuia domină prin monumentalitate și suplețe Apreciat încă din timpul vieții, Lisip a fost artistul de curte al lui Alexandru cel Mare In afara statuii amintite și a bustului celebrului macedonean, ne-au mai rămas de la el o serie de statui zvelte și mlădioase ca: Hercule, Agias sau Hermes legându-și sandala, lucrări care vor reconsidera ideea frumosului corporal pentru toată perioada artei elenistice care i-a urmat Prin canonul celor 8 capete stabilit de el se pun bazele formei monumentale a statuilor viitorilor împărați romani care vor domina piețele publice din vastul imperiu latin înălțimea membrului inferior, de 4 capete, este egală cu înălțimea torsului In rest, toate dimensiunile notate pe schema siluetei sunt proporționale în raport cu mărimea capului Talia omului își pierde din înălțime la bătrânețe Prin tasarea în timp a cartilagiilor care protejează corpul vertebrelor și discurile vertebrale aflate între ele, trunchiul de-vine mai scund Adăugând și tasarea cartilagiilor aflate între capetele osoase ale membrului posterior, ca și tendința de aplecare în față a toracelui, marcarea prin vârstă a subiectului devine evidentă Imaginea corpului feminin se poate construi și în primul și în al doilea canon al frumuseții corporale, modificându-i doar înălțimea taliei, când ea se află alături de un bărbat, lățimea mijlocului și a șoldului Mijlocul femeii este mai subțire decât al bărbatului, iar lățimea șoldului este egală cu lățimea propriilor umeri Aceste raporturi sunt valabile pentru orice femeie, chiar dacă ea este înaltă, scundă, grasă ori slabă Grecii au respectat și frumusețea corpului feminin și au redat-o în sculpturile lor în aceeași măsură în care au redat și bărbați frumoși Statuia numită Venus din Millo constituie și astăzi idealul suprem al frumuseții feminine Proporțiile taliei sale și raportul dintre segmente constituie în prezent etalon de frumusețe 86 Venus din Millo Canon de 8 capete Venus de Medici Canon de 7 capete Nicolae Grigorescu - Nud la malul mării În redarea frumuseții corpului feminin pictorul folosește canonul de 7 capete VI 6 Desenul figurii Primele portrete reale, ca și întreaga înfățișare a omului au fost făcute, atât în pictură cât și în sculptură, tot de artiștii egipteni, în urmă cu mai bine de cinci milenii Considerând că spiritul omului decedat are nevoie de propriul corp pentru reîncarnare, medicina antică egipteană a inventat mumificarea iar artizanii, portretul cu entitate bine definită, bazându-se pe masca mortuară și pe amintirea rămasă de la omul viu Mai târziu, în urma contactelor economice și culturale stabilite cu egiptenii, grecii preiau știința lor despre portrete și creează, alături de canoanele de frumusețe corporală, imagini idealizate de capete Imaginea capului de bătrân Schițarea capului prin împărțirea Imaginea laterală a capului de adult și unui oval în patru părți egale imaginea capului de copil văzut din față și din profil În arta antică, zeii aveau aceeași înfățișare de tineri atleți cu fețe senine, aproape lipsite de expresie, deosebindu-se între ei doar prin bărbi, vestimentație, tunsoare, gesturi simbolice și însemnele atributelor: harpă, suliță, harpon, liră, arc cu săgeți etc Anticii vedeau nimic sublim în chipul real al omului viu, risipit în cotidian Pentru asta se știe cum arătau în realitate Eschil, Sofocle, Euripide sau chiar Pericle care a dat Greciei democrația și epoca sa de aur Studiind cu multă atenție toate formele anatomice din mediu, artiștii greci stabilesc că un cap de om se înscrie în geometria unui oval subțiat în partea de jos ca un ou Acest oval e împărțit vertical de o mediană care desparte în două tunsoarea, fruntea, lungimea nasului, gura, și bărbia O linie orizontală, perpendiculară pe mijlocul acelei mediane, împarte capul în alte două jumătăți egale, una sus și alta jos Pe această orizontală, de o parte și de alta a verticalei, se înscriu ochii, cu distanța dintre ei de încă un ochi Așadar, ochii omului se află la jumătatea capului și nu mai sus, cum desenează copiii sau adulții neinițiați Deasupra lor se desenează sprâncenele, așa cum sunt ele: groase, subțiri, ridicate, coborâte, arcuite în sus sau în jos, etc Cele două jumătăți - nordică și sudică - se împart și ele în două prin câte o orizontală Se observă că un cap se împarte vertical în 4 părți, egale între ele Prin sfertul de 87 deasupra ochilor se delimitează înălțimea frunții iar prin sfertul de sub ei, lungimea nasului Prelungind puțin în afara ovalului orizontala de la nivelul ochilor și orizontala de sub nas, se stabililește locul urechilor, urechea omului fiind egală cu lungimea nasului Pentru a desena gura se împarte în trei sferturi verticala ovalului de sub nas și pe linia treimii superioare se localizează deschiderea gurii Pe această linie se desenează buzele Peste conturul de sus al ovalului care sugerează capul, se desenează părul Această împărțire e necesară când se înfățișează fața unui om care privește înainte, ca soldatul în poziția drept Lățimea gâtului e dată de locul de inserție al lobului urechii și coboară sub bărbie, până la gropița sternală, cu o treime din înălțimea capului În idealul lor de frumusețe corporală, grecii considerau gâtul înalt cât jumătate din cap Această segmentare virtuală în patru părți există și la capul de bărbat și la cel de femeie * Pentru imaginea laterală a capului se folosește aceeași împărțire Dar aici se impune un minim de cunoștințe despre profilul craniului În primul rând trebuie să se aibă în vedere aspectul curburii occipitale care-și încheie conturul la ceafă pe o direcție ce vizează lobul urechii Există cranii înalte cu frunte înclinată și cu occipitalul plat, cranii alungite cu frunte înclinată și cu occipitalul curb și cranii înalte cu frunte dreaptă și cu occipitalul curbat Din față craniile mai pot fi înguste sau late și prezintă, în cele mai multe din cazuri, abateri de la simetria față de axa medianei verticale, ceea ce conduce, în final, la aspectul aparte al fizionomiei fiecărei persoane Atenție ! Când un copil creionează chipul omului crede că el ține doar de unde începe bărbia până unde se termină fruntea El nu intuiește că sub păr, pe care-l de altfel îl desenează cu multă atenție, se mai află un sfert din craniu Când desenează un copil, preșcolarii sunt atenți doar la aspectul cel mai important care îl separă pe acesta de adult -mărimea Privită cu oarecare atenție, imaginea copilului desenat de minor o copiază pe cea a omului mare, doar că e un omuleț mai mic ^Diferența de proporții între un adult și un copil este semnificativă Un copil nou născut are capul cât o pătrime din propriul corp, chiar dacă la maturitate va corespunde canonului de 8 capete Are cutia craniană foarte mare pentru că la naștere omul are cel mai mare număr de celule nervoase Așadar, în comparație cu imaginea adultului, capul minorului este mult mai mare în raport cu propriul său corp Nu întâmplător capul copilului-sugar trebuie sprijinit sub ceafă când e luat de părinte în brațe Altfel coloana sa vertebrală poate ceda în zona cervicală Pentru crearea imaginii frontale a unui chip de copil se pleacă de la același oval cere se folosiește și la chipul adultului Nasul oricărui copil de vârstă mică este cârn și scurt, 88 chiar dacă la maturitate va fi drept sau coroiat Gura e bine profilată de buze cărnoase, justificate de efortul alăptatului Tot din acest motiv, obrajii minorului sunt dezvoltați printr-o rotunjire care depășește lateral conturul vechiului oval Uneori obrajii copilului sunt atât de dezvoltați încât din lateral nasul și buzele abia depășesc linia de contur a acestora Până la trei ani toți copii se află în stadiul numit păpușă și seamănă foarte mult între ei, chiar dacă sunt băieți sau fete Reprezentarea chipului de om bătrân implică și el o logică prin care se înțelege de ce el nu poate semăna nici cu adultul, nici cu copilul In primul rând se constată că pielea omului în vârstă își pierde elasticitatea Ea nu mai stă întinsă, cum se spune despre pielea tobei, ci se mulează pe toate formele musculare de suprafață, pe os unde e cazul sau chiar atârnă, mai mult în cazul subiecților care au fost, în trecut, grași Pierderea dentiției îi scurtează, ca în cazul copilului mic, distanța dintre bărbie și nas Sprâncenele îi coboară moi spre marginea orbitelor, iar globul ocular este mult evidențiat de mularea pielii în jurul lui Tot prin lipsa elasticității, deschiderea pleoapelor este mai mică și posibilitatea văzului de a privi în adâncime sau de a remarca aspecte din lateral, e mult diminuată Orientarea pe ovalul de referință, va trebui din start să reducă din partea de jos locul considerat că ar fi ocupat de dentiție Linia deschiderii gurii va fi pusă la treimea superioară a noii dimensiuni și va rămâne în multe cazuri o simplă linie, pentru că buzele, lipsite de tonus și carnalitate, ca și de suportul dentiției, au tendința de-a se întâlni în cavitatea bucală Părul, dacă nu cade cu totul, este mult mai rar și, pierzându-și elasticitatea, stă moale pe cutia craniană, copiindu-i forma Copiii sunt tentați să sugereze bătrânețea omului desenându-i foarte multe riduri Dar dacă se desenează oricât de multe riduri pe chipul unui om de vârstă medie fără să se respecte indicațiile de mai sus, se obține mai curând imaginea unui actor care e machiat să joace pe scenă rolul unui om bătrân, și nu imaginea sa reală In cazul, destul de frecvent, când bătrânii poartă plăci dentare, carnalitatea buzelor rămâne totuși flască In aceeași măsură, peruca purtată de femei ajută estetic, dar restul fizionomiei sale poartă mai departe aspectul datorat vârstei VII Caracteristici ale artei contemporane 89 In primele deceni de după 1945 se se ridică întrebarea dacă arta mai rămâne un domeniu specific de reflectare a realității interioare sau exterioare sau devine expresia consecințelor spirituale ale epocii, vorbindu-se chiar de mortea artei Incertitudinile legate de identitatea artei contemporane în general și a artei postmoderne în mod special sunt datorate aspectelor legate de raportul complex dintre valoare și ideal, raportul traditie și inovatie, afirmarea noilor modele comportamentale care pun în discuție capacitatea de recții emoționale față de gândirea pragmatică Prin urmare compoziția în arta contemporană pentru a fi înțeleasă trebuie analizată în contextul noilor valori culturale contemporane VII 1 Aspecte generale Inițial termenul de contemporan a coincis cu cel de modern, exprimând tendințele cele mai noi ale epocii respective, progresul științific, spiritualitatea timpului Astfel sensul termenului de contemporan depinde de cât durează ca întindere în timp fenomenul de modernitate De la Renaștere încoace termenul capătă de fiecare dată noi conotații, fiind mereu reactualizat Prezentul contemporan reprezintă o perioadă maximă de circa un un secol sau o perioadă minimă de aproximativ douăzeci și cinci - treizeci de ani În sens larg când se face referire la arta contemporană se are în vedere arta întregului secol al XX-les iar în sens restrâns se are în vedere perioada de după deceniul al șaselea, care coincide cu începuturile perioadei postmoderne Pentru secolul al XX-lea cea mai importantă inovare a fost cea cu privire la cunoașterea universului uman, precizarea limitelor lumii noastre interioare și exterioare și descoperirea relativității seistemelor de referință, lucru ce a revoluționat modul de gândire, schimbând mentalitățile Arta acestui secol poate fi caracterizată prin termeni adesea contradictorii ce descriu spiritul agitat și explorator al vremii: “deconstructivism și negarea tradițiilor, globalizare și artă de consum, extremism estetic și hibridizare media, intra- artistic și extra- artistic” (J Bartoș, 2009) Z^^Arta contemporană capătă un pronunțat caracter public, actionând în segmentele vieții sociale, de la cel cotidian la cel cultural, este mai mult decât oricând influențată de factorii subiectivi și obiectivi ai societății Făcând o analiză a acestori factori pot fi menționați câțiva ca fiind definitorii: 1 Caracterul și amploarea orientărlior estetice contemporane determinat de globalizare prin internaționalizare, universalizare, democratizare Prin intermediul mijloacelor de comunicare în masă, a industriei comunicațiilor vizuale se dezvoltă o civilizație a imaginii vizuale; 90 2 Redefinirea artelor vizuale în formă și conținut - dispar granițele dintre tradițional și experimental; apar concepte noi ca arta de muzeu, arta în spațiul public, arta de domiciliu; canaliazarea energiilor creatoare spre piață prin apariția artei de consum cu tendințe accentuate de spectacol intermedia și multimedia; apar noi direcții vizual artistice datorate dezvoltării tehnologice; rolul mass-media în prezentarea producțiilor vizuale; reconsiderarea limbajului vizual și a expresiei plastice (sculpturi colorate, utilizarea tehnicilor spațiale în pictură, apariția materialelor neconvenționale); convertirea artei la știință prin rolul limbajului scris ca mediator între public și artă; 3 Reconfigurarea valorilor estetice - epariția altor categorii estetice, altele decât frumosul și sublimul și anume banalul și urâtul; punerea în discuție a raporturilor artă - non artă, artă-modă, profesionalism - amatorism, aparență - realitate, original - copie, autentic - surogat, formal - antiformal; banalitatea este declarată originalitate; protestul devine procedeu de manifestare artistică; încălcarea tradițiilor ca gest revoluționar artistic; actul creației devine spectacol; prezența agresivă a chiciului și impunerea subculturii; 4 Apariția unei noi mentalități artistice cu noi criterii de evaluare - problema raportului arta elitelor- arta maselor; lipsa unui curent de gândire unitar; lipsa avangardei; destinul operei de artă unicat și produsul multiplicat; situația creatorului de artă tradițional și modelul în devenire al artizanului creator de produs artistic; contemplatorul în poziție de co-participant cu un grad de participare limitat, moderat sau prin participare nemijlocită devenind co-autor; 5 Modificarea relației spațiu-timp plastic fiind cea mai spectaculoasă noutate a artei contemporane - timpul capătă noi valențe; se abandonează soluțiile tradiționale de reprezentare a timpului, fiind înlucuit cu mișcări reale, adică cu imagini acțiuni prin reprezentarea timpului real; participarea altor arte determinând apariția ansamblurilor de spectacol (videoclipul, sculpturile în mișcare, proiecții video și audio) Integrarea mișcărilor reale, a timpului efectiv în cadrul plastic determină modificarea termenului de vizual Sensul clasic al definiției de visual se referă la “raportul dintre spațiu și timp, unde timpul este supus spațiului plastic eternizând clipa” (J Bartoș, 2009) În accepțiunea contemporană raportul este modificat fiind integrate noțiuni ca perisabil, efemer, trecător 6 Dezvoltarea științelor și tehnologiilor și apariția tehnologiilor viitorului deteremină apariția unor noi domenii artistice în timp de altele vor dispărea sau se vor retrage în muzeu; evoluția și dezvoltarea artei pe calculator; aparițiea de noi materiale adaptabile artisticului; dezvoltarea tehnologiilor luminilor laser Contextul socio-cultural determină manifestări artistice atât în perioada modernă cât și post-modernă Arta modernă senmifică o perioadă dinamică între primul deceniu și 91 deceniul șase al secolului al XX-lea Este o artă a negării tradițiilor și afirmarea adevărurilor avangardei Cuprinde principalele curente și stiluri: fovism, expresionism, cubism, futurism, dadais, suprarealism, abstracționism considerat de la constructivism la informal dar și alte formule nonfigurative ale genului Arta modernă reprezintă o cotitură în evoluția artelor plastice, este o artă a explorărilor, a inovațiilor, a experimentelor Se renunță la concepția realist naturalistă și la imaginea narativ descriptivă de după Renastere în favoarea unei reprezentări sintetice, cu o iconografie proprie, predominant nonfigurativă Sunt reconsiderați termenii de real-obiectiv, suprareal-imaginar, figurativ-nonfigurativ, concret-abstract aspect care determină reconsiderarea însăși a conceptului de compoziție Noile abordări vizează modalitățile de structurare a spațiului plastic, configurarea limbajului plastic ca modalitate de mediere între formă și conținut, lumea interioară și exterioară Astfel noile stiluiri artistice impugn reprezentările nonfigurative, abordând soluții constructive ale spațiului plastic (cubism, suprarealism - neacceptarea spațiului 3D clasic, a perspectivei liniare; futurism -redefinirea timpului plastic; abstracționism - enunțarea principiului necesității înterioare) Apar astfel preocupări legate de a patra dimensiune incluzând în conceptul compozițional problematica raportului spațiu-timp plastic, problematica limbajului plastic și a sistemelor constructive Fovismul și cubismul pun în discuție problema spațiului plastic enunțând primordialitatea culorii și rolul celei de-a patra dimensiuni -timpul; abstracționosmul renunță la principiul obiectualității punând accent pe trăirile interne Abstracționismul liric explorează relația intern-extern redefinind imaginea plastică prin “renunțarea la figurativ, abordând necesitățile interioare prin spontaneitățile instinctive” (J Bartoș, 2009) - Kandinski, în timp ce direcția geometrică reduce forma prin esențializare maximă, explorează geometria liniilor drepte și a culorilor de bază - Malevici Dadaismul și Marcel Duchamp au rol decisiv în reconfigurarea imaginii plastice direcțiile lor de explorare artistică determinând redefinirea termenului de creație artistică prin expansiunea esteticului în cotidianul banal ^Apariția formelor de manifestare a celor două direcții artistice, modern și post-modern au fost ancorate în mediul economic, social, știintific și cultural al sec XX Dezvoltarea științelor și tehnologiilor, viteza crescută a schimbărilor a determinat modificarea mentalităților și propunerea de noi paradigme Deceniul șase a însemnat punctul maxim al artei moderne și momentul nașterii artei postmoderne, un moment al noilor orientări declanșate acum prin arta informală, noul realism francez, arta pop, arta cinetică și alte orientări ca arta minimală, conceptuală, corporală, arta povera, land-art-ul video-arta Arta informală apare ca reacție împotriva limbajului formal geometric dar și a limbajului figurativ redând originea însăși a actului de creație, artistul fiind 92 complet liber; propune un nou concept asupra spațiului pictural, fiind caracterizat de perspectiva dinamică, spațiu care este lipsit de profunzime sau bidimensionalitate Noul realism francez propune experiențe orientate către reconsiderarea obiectului, propune o nouă abordare a realului reconstituit din perspectivă sociologică provocând o nouă experiență a trăirii realului, apar acțiuni de arhivaj a fragmentelor de realitate Arta pop este destinată unui public tânăr, de masă, dependent de modă, explorează și redefinește imagini desemnate de mass-media cu caracter efemer Arta cinetică include timpul în spațiul plastic prin iluzia mișcării și mișcarea efectivă Arta conceptuală nu mai consideră primordială comunicarea vizială întrucât rolul artei este de a comunica cuprinzător și simultan informații despre lume, vizual, lingvistic, filosofic Land-art-ul prin intervențiile asupra ambientului natural sau urban pune în discuție specificul relației dintre om și natură, peisajul devine operă de sine stătătoare căpătând noi conotații Body-art-ul propune reevaluarea artistică a corpului uman în raport cu suferințele fizice și psihice, corpul uman fiind suport și mijloc de expresie Arta povera se dorește o alternativă relațională dintre om și natură, om și artă prin esențializarea ideilor și concentarea formelor până la simplificare maximă, se pune accent pe acțiunile directe apreciind conceptual interacțiuniile dintre elemente Artele intermedia alătură diverse limbaje de expresie artistică, de la pictural, sculptural, vizual, musical, teatral sau gestural Arta vodeo dă o nouă dimensiune plastică imaginii în mișcare, extinsă la domenii extra-artistice, produce arta multimedia sau hipermedia unde vizualul interacționează cu socialul, economicul Instalația devine alături de spectacolele performance și happening o formulă artistică populară Caută să realizeze prin asociații de diverse expresii artistice o imagine sintetică cu puternic impact psihic Arta postmodernă poate fi considerată ca o încercare de sinteză a stilurilor anerioare având o atitudine critică față de neîmplinirile artei moderne Apar concepte noi prin lărgirea ariei vizual artistice spre alte domenii artisitice dar și neartistice aspect ce determină redefinirea însăși a conceptului de artă vizuală Sunt vizate o serie de probleme fundamentale ca de exemplu raportul artă-societate, artele vizuale și alte arte, artă-nonartă La sfârșitul secolului apar mutații în comunicațiile vizuale cu influențe din sfera comunicațiilor nevizulale ca de exemplu creșterea vitezei de circulație a informației, reconsiderarea raportului centru-periferie, apariția unor noi domenii vizuale ca video-arta, arta ape calculator, arta media, cu efecte puternice în artă Arta contemporană apare ca un “ansamblu eterogen și dinamic, cu accente interdisciplinare, divizată până la diluarea sau topirea fragmentelor sale în medii străine, nonartistice Aceste manifestări poartă însemnele experimentelor de tot felul, consumând 93 multă energie creatoare, care dau sentimentul unor căutări haotice, aleatorii dar și sentimentul unei vitalități” (J Bartoș, 2009) Conform artistului citat pot fi menționate astfel o serie de criterii proprii de manifestare a artei acestei perioade, criterii comune majorității stilurilor sau specifice unor anumite stiluri: -criteriul spațiului plastic interferat - combinații spațiale de 2D și 3D; -criteriul temporal - timp plastic abandonat sau reevaluat; introducerea timpului real; -criteriul comunicațional - medieri și intermedieri, comunicații sinestezice; traduceri prin limbaj scris și oral; -criteriul conceptual - filozofic, științific, commercial, care sunt criterii ale unor domenii neartistice; -criteriul categoriei estetice - introducerea unor noi categorii, altele decât frumosul și sublimul; -criteriul materialelor de lucru neconvenționale combinate cu tehnologii noi - importanța acordată facturii plastice, de la multiplicat la serialism; -criterii speciale - tendințe experimentale, expresia spontană rezultată din neprevăzut, întâmplător Arta contemporană pare a fi într-o continuă mișcare contradictorie, cu sensuri aparent dezordonate și haotice, ambigui, dispersate, inconsecvente, eclectice, aflată într-o permanentă relație de continuitate și discontinuitate cu modernismul Artele vizuale contemporane au căutat noi formule și noi soluții vizual comunicaționale, negând sau contrazicând valorile trecutului, propunând noi modele fundamentate pe criterii anticlasice și anticonvenționale VII 2 Formule compoziționale și de configurare a spațiului vizual contemporan La o privire de ansamblu a artei se poate constata comprimarea în timp și schimbarea ciclică a viziunii plastice Se poate astfel evidenția singularitatea epocii prezente prin multiple și extrem de diverse manifestări simultane Se evidențiază două orientări estetice, deseori în opozițe, caracterizate prin pendularea între constructiv-deconstructiv, științific- estetic, efemer-durabil O primă tendință are o orientare oarecum tradiționalistă prin încercări de conservare și reevaluare a modernismului prin abordări cu accent pe conținutul ideatic și al formei, a doua tendință are o orientare cu tendință existențialistă, cu sensuri de integrare a artei în cotidian, cu caracter experimental, asociată cu reacții de respingere a valorilor consecrate 94 Formulele compoziționale ce se desprind din cele două orientări și din mișcările artistice declanșate sunt diverse, spațiul compozițional fiind diferit configurat chiar și în cadrul aceleiași mișcări artistice în construcția compozițională Jakson Pollok pendulează între deliberat și întâmplător, conștient și inconștient, rațional și irațional, gestul său artistic dând naștere conceptului “pictura ca acțiune” prin tehnica “dripping” (includerea hazardului), rezultatul reflectând starea psihică, mentală a creatorului Actul pictural eliberează energii subconștiente, latente Intenția sa creativă este de a elibera pictura de canoane și de a-i reda funcția magică Cromatica utilizată este sobră, suprafața plastică este organizată prin ritmuri egalizate de formă și culoare, evocând câmpuri decorative fără centre de interes Realizează serii de lucrări unicat Antoni Tapies (1923- 2012), utilizează culori groase alături de integrarea de alte materiale în pasta colorată ca de exemplu nisip, rezultând lucrări cu aspect de pereți, dând o nouă valoare texturii în relief plat sau incizat și nisip pe pânză, pănză latex pictat cu praf de marmură pe pânză Parpelles sobremarro, 2005, medii mixte pe pănză Tnegra, medii mixte pe Alberto Burri (1915-1955) utilizează pânză de sac încrețită, lemn și plastic ars, pastă tare, groasă, smoală, stilul săi fiind cunoscut ca “tașism în grosime” Sacking and Red, 1954 acrylic, combustion on cellotex Red Plastic, 1966 plastic, acrylic and combustion on celotex Lucio Fontana (1899-1968) abordează spațiul pictural într-o manieră personală Pentru artist, spațiul este un continuum nelimitat, liber, conceptul fiind transpus prin intervenții dramatice asupra pânzei prin perforări, sfâșieri, tăieturi, incizii Explorează astfel efectul de 95 gol-plin, monocromia și textura pânzei, efectele valorice ale tăieturilor, prin compoziții seriale Concept spațial, 1949 Concept spațial, 1961 Concept spațial, 1962 Yves Klein (1926-1962) afirmă că prin culoare atinge sentimentul identificării totale cu spațiul Este cunoscut pentru picturile monocrome, expoziția „Vidul” dar și pentru lucrările antropometrice unde folosește modele goale pe post de pensule vii, pe care le pictează în albastru și le așează pe pânză Expoziția „La specialisation de la sensibilite ă l ’etat тпаИёге ргетіёге en sensibilite picturale stabilisee, Le Vide, Paris, a fost laborios pregătită In interiorul galeriei nu exista numic decât un dulap mare A gândit o procedură elaborată pentru noaptea deschiderii: geamurile galeriei au fost vopsite în albastru, o cortină albastră a fost pusă la intrare și datorită unei enorme publicități, înjur de 3000 de oameni au fost forțați șă aștepte pentru a intra într-o cameră goală, în care toată suprafața era vopsită în alb Yves Klein, IKB 191, 1962 Vidul, 1959, Galeriile Iris Clert, Franța exemplu din timpul lucrului Arman (născut Armând Pierre Fernandez, 1928-2005) folosește obiecte de serie acumulate în cutii, fiind cunoscut pentru acumulările sale și deconstrucția și recompunerea obiectelor |flil Chopin's Waterloo, Arman, 1962, Centre Pompidou, Paris, France Daniel Spoerry (1930-), propune o structură spațial-compozițională aflată la interfața sculpturii și picturii Este cunoscut pentru “picturile capcană” ca un tip de asamblare unde capturează grupure de obiecte așa cum au rămas de la mesele unde au mâncat sau au desfășurat diverse activități indiviziii 96 Eaten by Marcel Duchamp, 1964 Tableau Piege Restaurant Spoerri, 1972 Le Tiroir de ma mere, 1960, Objects on wood Lucrările lui Jean Tinguely (1925-1991) se află la interferența între sculptură și arta cinetică introducând timpul real prin declanșarea manuală sau automată a mișcării Este cunoscut prin sculptura care se autodistruge - Homage to New York (1960) - care s-a distrus doar parțial și care se află la muzeul de Artă Modernă, New York Mai târziu realizează Study for an End of the World No 2 (1962), care s-a distrus în întregime Chaos I, aflat într-un Mall din Indiana, SUA 1961 Baluba III motor driven mixed media 4'8 3/4" Christo (1935-) este cunoscut pentru folosirea spațiului natural ca spațiu plastic, prin împachetările celebre: clădirea Reichstag din Berlin și podul Pont-Neuf din Paris Deși lucrările lui au un puternic impact vizual adeseori controversat datorită dimensiunilor, artistul afirmă că proiectele nu au altă semnificație decât impactul estetic imediat, scopul fiind de a crea bucurie sau o altă modalitate de a vedea peisajul Wrapped Reichstag, Berlin, 1971-95 The Pont Neuf bridge wrapped, Paris 1985 1997-98 \\!rapped Trees, Riehen, Switzerland, Robert Rauschenberg (1925-2008) este cunoscut pentru colajele cu diferite obiecte fixate pe imaginile pictate- “combine paintings” Fixarea obiectului în tablou duce la eliberarea acestuia de semnificația avută în contextual utilitar astfel privitorului i se cere să descopere un nou sens Tablul devine un câmp magnetic care atrage și reține prin culorile vâscoase folosite Astfel pictura invadează spațiul, devine ambient ^Ш^ВМо/iogra/n, 1955-59, Freestanding combine, Oii, printed paper, printed reproductions, metal, wood, rubber heel and tennis ball on canvas, with oii on angora goat and tyre on wooden base mounted on four casters, 106 6 x 160 6 x 163 8 cm 97 Odalisk, 1955-1958 Freestanding combine Oii, watercolour, crayon, pastel, paper, fabric, photographs, priiited reproductions, newspaper, metal, glass, pillow, wooden post and lamps on wooden structure with stuffed rooster, 210 8x64 1 x68 8 cm Andy Warhol (1928-1987) impune formula compozițiilor realizate din imagini seriale dar în care nu reproduce întocmai prototipul modificând subtil cromatica îmbină procedeele picturale cu cele tipografice și fotografice în configurarea spațiului Victor Vasarely (1906-1997) vine cu noutăți în formula compozițională Construcția imaginii se bazează pe efectele picturale datorate embiguității percepției umane și iluziilor optice datorate deformărilor perspectivale, folosirea de structuri geometrice și cromatice Crează un spațiu optic eliberat de constrângerile perspectivei geometrice și al unghiului de privire unic Noul spațiu se naște din senzația de mișcare, care implică structuri mentale ale imaginii Lucrare de exterior la biserica Pâlos in Pecs, Ungaria Riu-Kiu-C, 1960, Acrilic pe Tigres, ulei pe pânză, 1938 - 82 x 122 cm Zebre, 1950 goașă carton, 20 x 36cm pânză - 115 x 115 cm Ca direcție artistică, a cărei modalitate de a percepe și reprezenta spațiul este datorată mișcarea, arta cinetică operează cu un material complex: spațio-lumino-cromo-dinamismul, imprimând o notă de spectacol cu implicarea activă a publicului Printre artiștii reprezentanți pot fi menționați J Tinguely, A Calder Una dintre direcțiile artei cinetice este reprezentată de Grupul Zero sau Grupul 0 al cărui fondator este Otto Piene (1928-) alături de Heinz Mack (1931-) Principalul concept cu care operează gruparea artistică este cea a spațiului nelimitat caracterizat prin vibrație, respirație, libertate, vitalitate Idea de spațiu nelimitat este sugerată prin materiale ca folie de aluminiu, oglinzi, panouri solare, rezultând o nouă artă spațială, aflată la interfața spațiu-lumină Sunt create spații elastice unde totul se mișcă, prin intermediul proiecților de lumini artificiale, a luminilor laser 98 Otto Piene, Electric Rose, 1965 Heinz Mack Duesseldorf 1964 Formulele compoziționale abordate de artiții contemporani sunt din cele mai diverse, totuși pot fi menționate o serie de caracteristici commune: renunțarea la cadrele tradiționale și abordarea fomatelor libere, a ploligoanelor neregulate; îmbinări de 2D cu 3D, utilizarea de materiale neconvenționale îmbinate cu noi procedee tehnico-științifice; explorarea situațiilor ce vizează relația prototip-replică, operă unicat- multiplicat prin compoziții modulare sau structuri seriale; tendințe de simplificare, juxtapunere figurativ - nonfigurativ, abordarea de noi soluții compoziționale cu tendințe experimentale ce vizează originalitatea cu orice preț, șocul visual și psihic VII 3 Forma elaborată - simbolistica formelor și expresivitatea funcțională Forma poate fi definită ca fiind aspectul plapabil, înfățișarea lucrurilor și a fenomenelor, reprezentând existența exterioară dar și expresia specifică a conținutului Are o relevanță aparte în artele vizuale, fiind “expresia plastică a structurii, materializând vizual artistic sensurile conținutului ideatic; [ ] are funcție constructivă și sugestivă cu semnificații în plan fizic, rațional, emotiv” (Bartoș, 2006) VII 3 1 Relația formă — spațiu 2D Spațiul bidimensional se referă la spațiul pictural, loc și suport al desfășurării formelor culoare Este un spațiu real și virtual în același timp ce asigură modalitatea de a reda într-un plan ideal lumea formelor interioare așa cum sunt ele percepute de creator între spațiul real și cel pictural deși există analogii, imaginea picturală impune un mod de perceptive specific, reprezintă o cale proprie de abordare a lumii formelor ce poate presupune figurare, transfigurare, configurare Față de forma spațiului real, forma plastică, picturală se dezvăluie prin calitățile sale creative Prin urmare “forma picturală, prin sensurile sale devine și acționează ca formă senzorială, formă concept, formă imaginară sau formă simbol” (Bartoș, 2005) Forma plastică reprezintă aspectul exterior al operei de artă, având valoare și autonomie în sine Se leagă organic de elementele de limbaj plastic pe care le include, aspect ce decurge din însăși natura formei, din capacitățile de a interacționa cu spațiul, lumina, 99 psihicul în același timp forma se regăsește în situație de sine stătătoare, ca element de limbaj plastic, în pictură mai ales fiind în relație de simbioză cu un alt element de limbaj plastic și anume culoarea Ultima situație presupune un “raport dinamic cu balansări perceptive când în favoarea culorii când în favoarea formei [ ] în actul general perceptiv, elementul principal îl constituie forma, aceasta oferind posibilitatea unei mai bune identificări și diferențieri ale lucrurilor dar și prin faptul că numărul culorilor este mai restrâns față de variantele practic nelimitate ale formelor [ ] în situații de accente cromatice culoarea este sesizată totdeauna înaintea formei In situația dominantelor cromatice se obțin puternice efecte vizuale iar în cazul raporturilor specifice cromatice se obțin efecte picturale armonice în cazul dominantei formei se vor obține efecte proprii desenului artistic - domeniul graphic” (Bartoș, 2005) VII 3 2 Relația formă - spațiu 3D Transfigurarea plastică a formelor primare în arhitectura contemporană Conceptul de formă exprimă evoluția ei în spațiul bidimensional și tridimensional delimitată liniar, valoric, cromatic și volumetric Volumul, relieful, corpul, reprezintă stări ale formei în spațiul 3D Primele două sunt manifestări ale formei spațiale regăsite peste tot în natură în sens plastic volumul se află în strânsă legătură cu spațiul, în acest fel spațiul de vine modelabil, creând efecte de goluri și plinuri Expresivitatea plastică a volumului depinde în mare parte de lumină dar într-o proporție mai mică și de culoare In artele vizuale volumul se manifestă prin volumul propriuzis și relief, specific sculpturii, ceramicii sau arhitecturii în spațiul 3D forma include un sens al tridimensionalității plinului sau volumului, având mai multe proprietăți: -Conturul se referă la aspectul formal ce definește configurația sau dispunerea relativă a liniilor, delimitează o formă sau o figură Reprezintă suprafața care delimitează configurația unei forme într-un mod definitoriu, este atributul principal prin care se pot identifica și categirisi formele Conturul se referă la desenul caracteristic al unei figuri plane sau configurația suprafeței unei forme volumetrice Percepția asupra conturului depinde de gradul contrastului vizual care există de-a lungul separației între figură și ceea ce o înconjoară sau între formă și fond Exemplele care ilustrează modul în care contururile volumului clădirii se desprind de planul de fundal și se desenează pe cer 100 Templul Horyu-Ji, Napa, Japonia Moscheea Suleymanyie, Constantinopol Moscheea Hassan II, Casablanca, Maroc -Mărimea definește dimensiunile fizice de lungime, lățime și adâncime ale formei care îi detremină proporțiile Scara este determinată de mărimea formei relativă la alte forme într-un context anume -Poziția presupune amplasarea formei față de ceea ce o înconjoară sau față de câmpul vizual din care face parte -Orientarea reprezintă direcția pe care o formă o capătă față de planul de referință, punctele de vedere, față de alte forme sau față de observator -Inerția virtuală reprezintă gradul de concentrare și stabilitate al unei forme Depinde de geometria formei dar și de forța gravitației, orientarea relativă față de planul de referiță și față de planul de vedere -Culoarea este proprietatea care distinge cel mai bine forma de ceea ce o înconjoară Culoarea influențează greutatea vizuală a unei forme -Textura determină gradul în care suprafața unei forme reflectă sau absoarbe lumina Este o calitate vizuală și mai ales tactilă pe care o căpătă o suprafață prin mărime, contur, aranjament și proporțiile părților componente Toate aceste proprietăți sunt în realitate influențate de condițiile în care este privită forma O modificare de perspectivă sau de unghi de vedere oferă ochiului contururi sau aspecte diferite ale formei Distanța la care se situează privitorul determină mărimea aparentă a formei Calitatea luminii influențează claritatea conturului și structura formei Câmpul vizual din jurul formei influențează abilitatea de a citi sau identifica forma în arta vizuală interacțiunea formelor regulate și neregulate determiă posibilități nelimitate de configurare a spațiului 3D Psihologia Gestalt afirmă că mintea acționează asupra câmpului vizual prin simplificare pentru a-1 înțelege într-o compoziție de forme, tendința este de a reduce ceea ce se află în câmpul vizual la contururile cele mai simple și mai regulate Cu cât conturul este mai simplu și mai regulat cu atât este mai ușor de perceput și înțeles Cercul și infinita serie de poligoane regulate care sunt înscrise în acesta constituie figurile geometrice regulate Dintre acestea cele mai importante sunt cercul, triunghiul și pătratul Cercul este o figură centralizată, introvertită, ceea ce îl face să fie în mod normal stabil, 101 concentrat în sine Plasând un cerc în centrul unui câmp centralitatea sa inerentă se întărește Asociind cercul unor forme drepte sau unghiulare sau plasând un element de-a lungul circumferinței sale se poate induce în cerc o aparentă mișcare de rotație Teatrul Epidauros, Grecia Triunghiul semnifică stabilitate Când este așezat pe una dintre laturi, trunghiul este o figură extrem de stabilă Piramidele, Egipt Cu toate acestea, când este rezemat pe unul dintre vârfurile sale, trunghiul poate fi într-o stare precară de echilibru, în balans sau să devină instabil și să tindă să se răstoarne către una dintre laturi Triangle Tower - RZVK Tumi, Kolii Turnul Victoria, Mannlieim, Germania Muzeul de Artă Contemporană, Niteroi, Rio de Janeiro, Brazilia, Arhitect Oscar Niemeyer Pătratul este o figură bilaterală, simetrică reprezentând purul și raționalul Toate variațiile de dreptunghiuri pot fi considerate variante ale pătratului - deviații de la normă prin adăugări de înălțime sau lățime Ca și trunghiul, pătratul este stabil când se reazemă pe una din laturile sale și devine dinamic când este rezemat pe unul din colțurile sale Totuși când cele două diagonale sunt una verticală și cealaltă orizontală, pătratul se află într-o stare de echilibru în balans Milngersdorfer Stadion - RlieinEnergieStadion, Kolii Richards MedicalBuilding, Pemisylvania, Louis I Kalm în tranziția de la contururile planurilor la volumele formelor se află domeniul suprafețelor Suprafața se referă la orice figură având numai două dimensiuni, cum ar fi o 102 suprafață plană Cu toate acestea, termenul de “suprafață” se poate poate referi și la mulțimea de puncte a unei curbe bidimensionale definind limita unui solid tridimensional Există o întreagă clasă de astfel de curbe ce pot fi generate și care fac parte din familia geometrică a curbelor și liniilor drepte: -suprafețe cilindrice generate de glisarea unei linii drepte de-a lungul unui plan curb sau viceversa KimbellArtMuseum, Louis I Kahn, Texas, SUA -suprafețe de translație generate de culisarea unui plan curb de-a lungul unei linii drepte sau deasupra unui alt plan curb; Clădirea Swiss Re, Londra, Marea Britanie Dancing House, Dancing Building sau Gin ger & Fred, Arhitecți Vlado Milunic, Frank Gehry, Praga, Cehia -suprafețe riglatele au o curbură ascendentă pe o direcție și o alta descendentă pe o direcție perpendiculară Zonele având curbura descendentă prezintă un aspect de arc în timp ce zonele având curbura ascendentă se comportă ca o structură pe cabluri Muzeul Soumaya, Mexico City Tuming Torso, Mahno, Suedia -suprafețe de rotație generate de rotirea unui plan curb față de o axă Tonhalle, Diisseldorf Londra BBC Television Centre, Londra Koln Arena, Koln Millennium Dome, -paraboloizi hiperbolici Portul, Valencia, Spania Muzeul Științelor și Artelor Regina Sofia, Valencia, Spania Hotel Marques de Riscal, Elciego Spania, Frank Geliry шіМ^ 103 El Puente de l'Assut de l'Or, Valencia, Spania Phoenix Media Center - China Pod Pavilion din Petaling Jaya, Kuala Lumpur Fluiditatea suprafețelor curbe contrastează cu natura unghiulară a formelor rectilinii și sunt potrivite pentru a descrie forma unor structuri cu pânze subțiri precum și a unor elemente de închidere neportante (tavane, învelitori) Suprafețele curbate simetrice, cum sunt domurile și bolțile au o inerentă stabilitate Suprafețele curbe asimetrice, pe de altă parte, pot fi mai expresive Contururile lor se schimbă dramatic în funcție de cum sunt văzute din unghiuri diferite Despre volumele primare Le Corbusier afirma: “Cuburi, conuri, sfere, cilindrii sau piramide, sunt forme primare grozave, pe care lumina le pune în valoare; imaginea acestora este dinstinctă și tangibilă fără ambiguitate Pentru această rațiune ele sunt forme frumoase, cele mai minunate forme ” (Săsărman, 1979) Contururile primare pot fi extinse sau rotite pentru a genera forme volumetrice sau volume care sunt distincte, regulate și ușor de recunoscut Cercurile generează sfere și cilindrii, triunghiurile generează conuri și piramide, pătratele generează cuburi Sfera este generată de mișcarea de revoluție a unui semicerc în jurul diametrului său, a cărui suprafață este constituită din toate punctele echidistante față de centru O sferă este o formă centralizată și concentrată în cel mai înalt grad, stabilă în mediul său Poate sugera rotirea într-o parte, când este plasată pe un plan înclinat Din orice punct sfera se vede ca un contur circular Sphere Within Sphere Vatican, sculptor Amaldo Pomoro Cilindrul este generat de mișcarea de revoluție a unui dreptunghi în jurul uneia din laturile sale Cilindrul este centralizat față de axa care trece prin centrele celor două fețe circulare Cilindrul este stabil dacă este rezemat pe una din fețele sale circulare și devine instabil în momentul în care axa sa centrală este înclinată față de verticală 104 Е его Saarinen - Capela M I T Cambridge, Massachusetts Biserica catolică ucrainiană “Sf losif” (Chicago, SUA) Turnul Victoria, Dtisseldorf Germania Conul este generat de mișcarea de revoluție a unui triunghi drept în jurul uneia dintre catetele sale Ca și cilindrul, conul este o formă extrem de stabilă când se reazemă pe baza sa circulară și este instabil în momentul în care axa sa verticală este înclinată sau răsturnată Conul poate de asemenea să se rezeme pe vârful său aflandu-se într-o stare precară de echilibru Cazinou in Funchal, Madeira, Oscar Niemeyer Centrul Cultural, Le Havre, Oscar Niemeyer Catedrala Rio de Piramida este un poliedru având baza poligonală și fețele tringhiulare întâlnindu-se într-un vârf comun Piramida are proprietăți similare celor ale conului Deoarece toate suprafețele sale sunt plane, piramida se poate rezema de o maniera stabilă pe oricare din aceste fețe Dacă se sprijină pe vîrf, devine instabilă în timp ce conul este o formă “moale”, piramida este unghiulară și “dură” Extindere Louvre, Paris, I M Pei arhitect Muzeul De Young, San Francisco, SUA Cubul este un volum prismatic delimitat de șase fețe pătrate egale Unghiul dintre oricare două fețe adiacente este drept Din cauza egalității dimensiunilor sale cubul este o formă statică, câreia îi lipsește aparent orice mișcare sau direcție Cubul este o formă stabilă cu excepția situațiilor în care este rezemat pe unul dintre colțuri sau pe una dintre muchii în apropiere de Milano, Oscar Niemeyer Institutul de artă contemporană, Boston,SUA Formele regulate sunt cele ale căror părți sunt legate între ele într-o manieră ordonată Ele sunt în general stabile și simetrice față de una sau mai multe axe Sfera, cilindrul, conul, cubul și piramida sunt exemple de forme regulate Formele își pot păstra regularitatea chiar când se transformă dimensional sau prin adiționare sau extragere de elemenete Formele 105 neregulate sunt cele ale căror părți diferă și sunt între ele într-o relație lipsită de consistență în general sunt asimetrice și mult mai dinamice decăt formele regulate Ele pot rezulta din forme regulate cărora le-au fost extrase elemente neregulate sau din compoziții cu forme neregulate Formele neregulate pot să fie conținute în forme regulate sau forme regulate pot fi conținute în forme neregulate Filarmonica din Berlin - Hans Scharoun 1956-63 Muzeul Transportului Riverside din - Scoția Utimile direcții de explorare ale spațiului 3D în arhitectură propun o abordare care are ca punct de pornire microcosmosul, viața organică văzută prin microscop Ia naștere astfel blobitectura sau arhitectura blob, puctul de pornire fiind formele organice, unicelulare ca de exemplu amiba (protozoar - un animal unicelular tară formă) Aceste gen de arhitectură este în vogă pe la mijlocul anilor 1990 dar termenul apare pentru prima dată tipărit în 2002 în York Times Magazine Deși în articol avea un sens peiorativ, cuvântul este adesea utilizat pentru a descrie clădirile cu forme curbate și rotunjite Arhitectura blob este de neconceput fără programe de proiectare asistată de calculator, fiind în întregime generate de acestea, modelarea formelor sculpturale realizăndu-se prin softuri digitale asemănătoare tomografiei computerizate Arhitecți reprezentanți pot fi menționați- Peter Cook, Buckkminster Fuller, Frederick Kiesler, Colin Fournier etc In prezent termenul este folosit în limbaj popular pentru a desmna o serie de clădiri cu fome curbate și cu aspect ciudat fiind încadrate aici și clădirile proiectate de Antoni Gaudi sau creații arhitecturale precum Muzeul Guggenheim din Bilbao, Spania sau Experience Music Project - Seattle, Washington, SUA proiectate de Frank Gehry, deși aceste proiecte au pornit de la modele fizice fiind doar esistate doare de programe pe calculator Graz Kunsthaus, Austria, Graz Museeum, City Hali, London Aqua Tower, Peter Cook, Colin Fournier Chicago VII 3 3 Structuri arhitecturale inedite - de la artă la grotesc 106 Muzeul Guggenheim din Bilbao (Spania), Frank Gehry Liniile muzeului sunt realizate de așa natură, încât să pară întâmplătoare și să capteze cât mai multă lumină Arhitecții o numesc ca fiind cea mai impresionantă clădire a timpurilor noastre Muzeul a fost construit pentru revitalizarea imaginii orașului Bilbao și a întregii Țări a Bascilor Experience Music Project - Seattle, Washington, SUA Acest muzeu este proiectat de Frank Gehry și oferă o explorare a culturii science-fiction Este un omagiu adus Turnului Gehry, Muzeului Guggenheim Bilbao și a sălii de concerte Walt Disney Criticii s-au referit la ea ca având culori și texturi conflictuale, suferă de o criză globală de identitate arhitecturală având o formă oarecum „hemoroidală" și ca fiind una dintre cele mai de urâte clădiri din întreaga lume Kansas City Library ( United States ) Localnicii au fost invitați să nominalizeze cărțile care i-au marcat sau influențat Casa agresoare, Viena, Austria Creația sculptorului Erwin Wurm, clădirea se află în Museumsquartier, din Viena, chiar deasupra Muzeului de Artă Modernă The Crooked House, Sopot, Polonia, 2003 Construcția Casei "cocoșate" a fost inspirată și de desenele lui Jan Marcin Szancer, un artist foarte cunoscut și apreciat în Polonia, care se ocupă, printre altele, de ilustrarea cărților pentru copii ’"’i Cubic Houses, Rotterdam, Norvegia Oficialii din Rotterdam i-au cerut apoi lui Blom să se gândească cum poate construi locuințe deasupra unui pod, iar el a venit cu 107 idea acestor cuburi uriașe Conceptul din spatele acestor case este încercarea de a construi o pădure de case, fieacre cub reprezentând un copac abstract Container City, London, UK Containerele oferă o metodă foarte flexibilă de construcție prin forme modulare, cu o structură foarte puternică și la îndemână Reprezintă o alternativă la soluțiile tradiționale de construcție a spațiului Astra house, Hamburg, Germany Etajele se pot muta în sus și în jos pe coloana centrală Torre Galatea, Spania Dali și-a petrecut aici ultimii ani din viață El a achiziționat această construcție, care a făcut parte din zidul cetății Figueras, și a denumit-o Turnul Galatea, după numele soției sale Bubble house, Tourettes-sur-Loup, France, Antti Lovag Casa a fost construită acum patruzeci de ani și în prezent este desemnată monument istoric “Divizia pentru Eradicarea Diavolului”, Vancouver, Canada, este o sculptură controversată, impunătoare, creată de renumitul artist internațional Dennis Oppenheim O biserică de țară își ține echilibrul pe turla ei ca și cum ar fi fost ridicată de o forță supranaturală și așezată apoi invers, obținând un dispozitiv sau o metodă de eliminare a forțelor răului 108 ■■ J Casa Pantof, proiectată de Mahlon Haines, în 1948, pe Autostrada Lincon din Pennsylvania Casa a avut inițial un scop publicitar, a fost construită de un vânzător de încălțăminte Acum este muzeu de încălțăminte Robot din beton, Bangkok, Thailanda Clădirea a fost proiectată pentru Banca din Asia de către arhitectul Sumet Jumsai pentru a reflecta informatizarea bancară Construcția sa este o reacție împotriva arhitecturii postmodemiste neoclasice și high-tech Ripley’s Believe It Or Not Building , Branson, Missouri, SUA Muzeul este construit în memoria celui mai puternic cutremur din America WonderWorks, United States, 2006 , architect Bullock Smith Clădirea din Florida are rol de muzeu și parc de distracții, reprezentând darama conceptuli de arhitectură clasică Piano House, China A fost proiectată de guvernul chinez pentru dezvoltarea locală și atragerea turiștilor Pentru a intra în clădire, a fost proiectată o scară în interiorul viorii transparente Longaberger Home Office, Ohio, SUA Este sediul central al companiei americane Longaberger, producător de coșuri împletite de mână Experții au încercat fără succes să-l convingă pe patronul Dave Longaberger să-și schimbe planurile 109 Casa OZN din Taiwan Casele OZN Sanzhi formau un cartier de locuințe în formă de capsule Clădirile semănau cu locuințele futuriste, care au fost la un moment dat la modă în Taiwan Casa ciupercă sau Casa din copac concepută de Terry Brown în cartierul Hyde Park din Cincinnati, Ohio Realizată între 1992 și 2006, aceasta a fost casa alternativă a arhitectului, până la moartea sa Amplasată într-o intersecție aglomerată clădirea a ajuns un simbol al orașului și una dintre cele mai cunoscute din lume Construită de omul de afaceri Nikolai Petrovich Sutyagin fără să aibă vreun plan pe hârtie sau vreo autorizație de construcție, a fost cunoscută ca fiind cea mai înaltă casă din lemn din lume The Hole House, Texas, USA Vila Hang Nga- Dalat, sau “Casa nebună”, Vietnam A fost construită de fiica mâinii drepte a lui Ho Chi Minh Interiorul este și mai straniu decât exteriorul care nu se aliniază după nici o convenție arhitecturală VIII Arta autentică și kitsch-ul Se consideră că arta apare în preistorie, când omul începe să creadă că un obiect îi este agreabil fără ca însușirile acestuia să-i corespundă unor nevoi fizice sau materiale Intr- 110 o mare măsură aprecierea aspectului frumos al obiectului este dirijat de credința animistă și se dezvoltă în strânsă armonie cu religia Arta aparține doar omului Ea îl înalță peste condiția animalului și se face simțită în primul rând prin posibilitatea de-a vedea frumosul din natură Frumosul mediului există indiferent de voința noastră și modelează sensibilitatea simțurilor Dar natura nu creează Ea produce aspectele agreabile, la întâmplare, prin interacțiunea fericită a unora dintre forțele sale asupra unui material determinat Așadar frumosul natural este infinit și inepuizabil precum materia și e conținut în structura sa firească Acest frumos e perceput de om, mai mult sau mai puțin, în funcție de posibilitățile simțurilor sale și niciodată în totalitate În afara frumosului natural, există și frumosul artistic, cel creat de om cu scopul de a transmite sensibilitate, gândire sau sentiment Cauza primă a obiectului de artă este ca prin simpla sa vedere să aibă capacitatea de a transmite în sufletul privitorului sentimentul încercat de artist La rândul său creatorul este permanent legat de oameni prin realismul și ideaticul operei sale Dintre toate creațiile omului, doar un număr restrâns poate întruni calitățile operei de artă, doar cele care pot să trezească unor trăiri, dispoziții sau sentimente omplexe atunci când sunt privite astfel Atent la aspectul ideal și cel real din opera de artă, Pierre-Joseph Proudhon definește arta ca fiind o reprezentare idealistă a naturii și a noastră înșine, în vederea perfecționării fizice și morale a speciei umane17 Întrucât frumosul, fie natural, fie artistic, nu există pentru cei incapabili de a-l vedea, ori pentru că nu este perceput de toți oamenii cu aceeași acuitate de sentiment, educația estetică este tot atât de importantă în formarea omului civilizat, ca și matematica, istoria, chimia, biologia sau alte discipline care ne înzestrează, în felul lor, cu necesarul de informații pentru o bună integrare în social Estetica este știința frumosului artistic Ea definește acea facultate proprie omului de a percepe sau de a descoperi frumosul sau urâtul, plăcutul și dizgrațiosul, sublimul și trivialul în persoana sa ori în lucruri și de a-și face din această percepere un nou mijloc de plăcere (Munro Thomas) Într-o altă formulare estetica este o știință a cunoașterii senzitive De altfel, cuvântul estetic vine de la grecescul aistetis care înseamnă sentiment sensibil Diferită de cunoașterea artistică, mai ușor de abordat și foarte apreciată pentru rezultatele ei imediate, e considerată cunoașterea științifică Știința operează, prin intelect și logică, cu concepte și noțiuni existente, în timp ce arta determină cunoașterea prin intuiție și 17 Proudhon Pierre-Joseph - Principiul artei și destinație ei socială, Editura Meridiane, 1987 111 operează cu imagini Spiritul artistului intuiește făcând, formând, exprimând Cunoașterea artistică este independentă și autonomă de cea științifică, iar forma ei de realizare este expresia artistică care este o manifestare a spiritului, nu un act mecanic, pasiv, natural Ea este dusă pe culmile cele mai înalte de omul-artist care are o dotație specială pentru aceasta Benedetto Croce nota în Estetica sa: În definitiv, fiecare dintre noi este puțin pictor, sculptor, muzician, poet, prozator, dar cât de puțin în raport cu cei numiți astfel, tocmai pentru gradul ridicat în care posedă dispozițiile și energiile cele mai comune ale naturii umane; și tot atât de puțin cât posedă un pictor din intuițiile și reprezentările unui poet sau chiar ale unui alt pictor j Expresia artistică nu poate fi decât individuală, spre deosebire de cunoașterea științifică prin intelect, care este generală Același peisaj, spre exemplu, ori același buchet de flori, dacă sunt pictate pe pânză de mai mulți pictori, lucrările create de ei nu vor semăna deloc între ele Colțul naturii există ca atare, dar pictura pe care o inspiră această natură e structurată pe modul de-a percepe și de-a gândi al creatorului Nu întâmplător se spune că fiecare artist își are ochiul său, ori “așa a văzut artistul” Opera de artă reprezintă forma unei adevărate performanțe realizată de o persoană dotată cu talent și meșteșug Condiția ei particulară a determinat de-a lungul timpului nevoia de a-i fabrica înlocuitori prin care să fie cunoscută și de oamenii care nu au posibilitatea să vadă originalul, așa apărând înlocuitorii artizanali de artă și înlocuitorii tehnici-industriali de artă În prima categorie intră copiile și replicile, practicate pretutindeni încă din antichitate, în majoritatea cazurilor chiar de artiști în formare Artizanatul, ca sector al artei populare, nu poate fi considerat înlocuitor Deși reprezintă o formulă artistică repetată în serie, artizanatul nu multiplică o operă autentică, semnată de un artist-creator In perioada modernă, folosite în scopuri culturale ca mijloace de informare, apar succedaneele, identificate în lumea artelor prin reproducerile artistice Aici se încadrează diapozitivul, caseta video, filmul de artă și albumul de artă Toți acești înlocuitori de artă trebuie înțeleși doar ca purtători ai unor informații corecte, dar niciodată nu pot reda, în toată puritatea sa, mesajul operei autentice de artă Și atunci, exceptând albumul de artă, pe care Andre Malraux îl considera „ muzeu imaginar ”, se recomandă ca vizionarea succedaneelor să fie însoțită de explicațiile unor specialiști Surogatul este un termen apărut în limbajul artelor în ultimele două secole, odată cu crearea unei pături sociale noi la periferia industrializată a marilor orașe Cum accesul la arta autentică necesita efort de înțelegere și un oarecare timp de instruire, noul mediu - nici rural, nici urban - a permis acceptarea unor produse artistice ieftine, realizate prin 112 tehnologii perfecționate, în condițiile unei chimii moderne Lucrările se produc în cantități industriale și epatează prin colorit strident Sunt ilustrații simple ale unor anecdote, uneori scene cu aluzii erotice, peisaje dulceage cu lebede pe ape, apusuri portocalii de soare, munți înzăpeziți, râuri curgând în cascade, etc Ele nu sunt nici copii, nici replici, nici reproduceri și nici măcar imitații nereușite, ci niște producțiuni concepute doar ca aluzie trivială la materialele, tehnicile, tematica și problematica artei (Gh Achiței) Dacă succedaneele artistice își propun să dea informații despre arta autentică, surogatele sunt produse doar să fie plăcute și ca să fie vândute Comercializate ieftin, au o mare aderență la publicul confuz Deși sunt produse în serie, ele sunt etalate de cei care le produc drept valori autentice, cu același statut ca al operelor unicate, semnate de artiști consacrați Aici se observă confuzia între arta adevărată și multiplicarea în serie a unor imagini create cu minim de efort fizic și intelectual Kitsch — ul este un cuvânt german care desemnează atât producțiile artistice-surogat făcute manual sau industrial, cât și impostura estetică afișată de atitudinea celor care se înconjoară deliberat de respectivele forme și se complac în contemplarea lor Ghidându-și comerțul cu sloganul: ceea ce place trebuie să fie și ieftin pentru a fi cumpărat, producătorul de kitsch refuză orice considerent de ordin moral, educațional sau filozofic Localizat în prima fază în formele picturale și sculpturale ale artei de gang, întâlnită în România mai mult prin târguri și bâlciuri, Kitsch-ul mai apare astăzi și în literatură, în teatru, în muzică și în cinematografie Știindu-se că fenomenul kitsch nu poate fi promovat fără clientelă, studiile recente arată că acesta nu e prezentat în exclusivitate doar în rândul populației nevoiașe Există o clientelă kitsch care nu mai poate fi compătimită că nu are acces la adevăratele valori artistice Ea se află la orice nivel social dar nu și-a propus să vadă lucid exponatele din muzee, galerii, proliferarea kitsch-ului fiind mult facilitată de mobilitatea socială Combătând argumentul strict sociologic, Abraham Moles explică fenomenul printr-un argument psihologic Observând că orice Kitsch relevă un comportament estetic aberant, el constată că „ împotriva oricărei logici, mase impresionante de indivizi, de formație intelectuală foarte diversă, refuză ori evită produsul artistic autentic, preferând surogatul acestuia Normal ar fi ca lumea să se intereseze, în primul rând, de valorile artistice promovate prin intermediul instituțiilor culturale de recunoscut prestigiu - academii, muzee, săli de expoziții În realitate, tot mai mulți indivizi, fugind de arta care pune probleme prea grave și complicate, se complac în compania efectului vizual facil, prezentat la nivelul tipului de compoziție incoerentă, specific surogatului” După Abraham Moles, „ține de esența umană ispita idealizării posibilului, a fabulării viitorului în consens cu dorințele încă 113 neîmplinite, în consens cu acea fericire după care orice ins tânjește” Cu alte cuvinte, se poate considera că există o deschidere înnăscută a omului spre Kitsch și combaterea consecințelor lui negative necesită o muncă educativă foarte mare pe direcția celor mai semnificative valori artistice universale În concluzie, apariția și proliferarea Kitsch-ului se explică prin trei argumente: lipsa unei educații estetice serioase a populației, mobilitatea socială cauzată de revoluția industrială din ultimele două secole și posibilitatea insului de a-și satisface ieftin, mai mult de ochii lumii, nevoia culturală în baza unei libertăți de gândire sugerată de aspectul facil al surogatului Practic, lucrările Kitsch sunt producții de serie, în care aspectul lor figurativ-simplist nu creează eforturi de înțelegere a vreunui mesaj Ele nu stârnesc nici emoții estetice Întreaga situație se datorează insuficientei educații estetice din școli Așa cum învățăm de mici tabla înmulțirii și o ținem minte toată viața, așa putem învăța și ochiul să vadă adevăratele valori artistice și să le separe de nonvalori Л Partea a Il-a IV Aspecte psihopedagogice 114 În școala primară și gimnazială se așează bazele viitoarei culturi vizual-plastice creându-se temelia primelor noțiuni specifice Aceste noțiuni sunt importante atât în lărgirea orizontului de informații cât și în inițierea treptată a copiilor în procesele actului de creație Pentru acesta este necesar ca elevii să fie familiarizați treptat cu funcțiile fundamentale ale unor elemente și mijloace de limbaj plastic cât și cu unele modalități practice de aplicare a acestora Cu ajutorul lor ei își pot contura din ce în ce mai clar o anumită viziune artistică, plastică, care determină și un anumit comportament estetic I 1 Importanța educației pentru artă și prin artă j ~ Educația estetică reprezintă o componentă indispensabilă a formării personalității Prin intermediul ei se urmărește dezvoltarea capacității de a recepta, interpreta și crea frumosul Arta "răspunde unor nevoi reale pe care le simte orice persoană de a-și lămuri unele idei, de ași motiva unele comportamente, de a-și fundamenta unele atitudini, sugerând, explicând, valorificând sau problematizând Prin caracterul ei stimulativ, tonic, optimist etc , arta împinge la iubirea adevarului, a binelui, a știintei și a vieții”18 Datorită forței de înrâurire, arta a fost folosită din timpuri străvechi ca mijloc educativ Încă de la grecii antici, preocupați de realizarea kalokagathon (îmbinarea frumosului cu binele), trecând prin Renaștere (unde se urmărea realizarea dezvoltării pe mai multe laturi a individului), ajungând la neoumanismul secolului al XVIII -lea (care subliniază rolul artei în procesul educației), și pâna în epoca modernă, oamenii au căutat diverse moduri de a accede către estetic Mutațiile intervenite în lumea contemporană, progresele în domeniul știintei, tehnicii și artei, urbanizarea și industrializarea accentuată, informatizarea, au influențat fără îndoială și esteticul, care a pătruns în toate domeniile vieții și activității umane Astăzi este unanim acceptată ideea potrivit căreia existența umană în toate determinările ei ar trebui să se conducă și după legile frumosului, ale armoniei, într-un cuvânt dupa legile esteticului ^Educația estetică are de efecte pozitive asupra personalității elevilor Cele mai semnificative dintre acestea vizează calitatea procesului de socializare a copiilor, dezvoltarea condiției socio - morale (capacitate de comunicare interumană), formarea și rafinarea intelectului ca structură ratională și evaluativ - critică în plan mental, organizarea placută și eficientă a timpului liber prin recrearea unui univers propriu în sfera imaginativului, a afectivului, motivaționalului, motricului și volitivului, afirmarea și trăirea sentimentului identității culturale strâns legat de stimularea capacității copiilor de a iubi patrimoniul artistic, 18 Salade, D , Educația prin artă și literatură, Editura Didactică și Pedagogică, București, 1973, pag 17 115 stimularea inițiativelor în practicarea artelor etc Într-o formulare sintetică educația estetică este aceea care-l reînvață pe copil "să traiască armonia interioară și echilibrul între forțele imaginației și cele ale acțiunii, între vis și realitate, între aspirațiile eu-lui și acceptarea realității, între îndatoririle față de sine și cele față de semeni A trăi în frumusețe presupune interes pentru măsură și armonie, deci o moralitate superioară; o pregătire morală superioară duce la bucurie - efect și semn al armoniei interioare și echilibrului - iar pe planul acțiunii la dinamism fecund" (Neacșu, 1988) Stimulând într-un mod propriu expresivitatea și originalitatea, educația estetică se înscrie pe linia unei pedagogii a creativității Impune dezvoltarea exigenței și bunului gust față de orice produs, aspirația lucrului bine și frumos făcut, simțul echilibrului și simplitatea armonioasă Educația estetică școlară are drept esență formarea personalității elevilor prin intermediul frumosului din artă, societate și natură Conținutul educației estetice este concretizat în ceea ce se întelege prin cultura estetică La rândul ei, cultura estetică școlară se prezintă sub două ipostaze: a) cultura obiectivă reprezentată de un ansamblu de cunoștințe și capacități estetice, prevăzute în documentele școlare și transmise în procesul instructiv - educativ din școală b) cultura subiectivă care apare - așa cum remarca - "ca rezultat spiritual produs în individ de asimilare a culturii obiective" (Văideanu, 1967) Acest rezultat spiritual se concretizează într-un ansamblu de capacități, aspirații, sentimente și convingeri estetice, toate subsumate și integrate unui ideal estetic Atitudinea estetică reprezintă rezultatul interiorizării culturii estetice obiective Procesul de interiorizare și de formare a culturii estetice subiective (care dă sens individual atitudinii estetice) se realizează prin educație, prin autoeducație cât și prin influențele mediului Parte centrală a educației estetice, educația artistică, are o sferă de acțiune mai restrânsă (vizează numai valorile artei), sondează însă mai adânc, presupune un grad mai mare de inițiere, angajează calități mai subtile și solicită mai complex personalitatea în ansamblul ei Obiectivele, conținuturile, metodele și formele educației artistice sunt puternic individualizate, se exprimă prin limbaje și tehnici specializate și implică o competentă profesională atestată celui ce o realizează în școală sau în afara școlii Distincția între educația estetică și cea artistică este relativă, ea fiind determinată în primul rând, de particularitățile valorilor estetice prin care se realizează De-a lungul timpului educația plastică a devenit obiect de studiu, având drept obiective inițierea copiilor în cunoașterea și utilizarea principalelor mijloace de expresie plastică, obținerea de expresivități plastice prin dobândirea unor cunoștințe teoretice și practice, 116 redarea unor idei și sentimente; dialogul cu opera de artă, cunoașterea și înțelegerea operei de artă; descifrarea a mesajului artistic al operei de artă în contextul epocii; aplicarea în toate domeniile vieții, a cunoștințelor de limbaj plastic, dobândite în mod creativ Pentru realizarea acestor obiective, copii trebuie inițiați în cunoașterea materialelor de lucru, a tehnicilor și procedeelor de lucru, a mijloacelor de acțiune asupra materialelor diverse pentru a se ajunge la expresia plastică Socotite ca modalități de formare și exprimare a dinamismului interior, orele de educație plastică reprezintă principalul mijloc de familiarizare a elevului cu limbajul artelor plastice, de stimulare a expresivității plastice în cadru instituțional Arta plastică contribuie la dezvoltarea valorilor estetice a elevilor, formându-le: spiritul de observație, atenția, reprezentările spațiale, imaginația creatoare, interesul și plăcerea de a desena, de a colora, de a modela În pedagogia contemporană, școlaritatea mică și mijlocie constituie o perioadă caracterizată prin receptivitate, sensibilitate, mobilitate și flexibilitate psihică Copii au posibilitatea de a-și exterioriza sentimentele și trăirile în mod imaginativ-creativ, devenind participanți activi la propria formare - se accentuează astfel caracterul formativ al învățământului actual modern Activitățile artistico-plastice constituie un mijloc de dinamizare și exprimare a vieții copilului Motivația copilului pentru astfel de activități este generată de nevoia de exprimare a propriilor trăiri, nevoia de a reda imaginea într-un mod artistic sau plăcerea de a povesti în imagini Reprezentările plastice ale copilului evoluează treptat spre o redare cât mai realistă, alteori intervine imaginația creatoare și reprezentatea trece spre fabulație, spre ireal I 2 Limbajul artei infantile Felul în care copilul gândește, simte și percepe realitatea diferă de cel al adultului Semnificația pe care copilul o dă obiectelor și fenomenelor din jurul său, în funcție de felul în care ele se leagă, de experiența sa nemijlocită, de trebuințele și trăirile proprii în plan afectiv și motivațional, nu corespunde întocmai cu cea reală Pentru aceasta, procesul adaptării copilului la lumea socială a celor mari, ale cărei relații, interese și reguli îi rămân exterioare, sau la o lume fizică pe care deocamdată el o înțelege limitat, nu se poate realiza în mod direct prin forme de activitate similare adultului Însuși limbajul vorbit, care este instrumentul esențial al adaptării umane, fiind un element gata elaborat de societate și transmis copilului din exterior, cuprinde forme cu sensuri și semnificații care exprimă într-un fel trebuințele și experiențele trăite de eul copilului 117 Pentru echilibrul său intelectual și afectiv este necesar ca elevul să fie atras în forme de activități prin care să nu fie forțat să se adapteze la o realitate străină lor, ci dimpotrivă să i se faciliteze asimilarea treptată a realului Asemenea forme de activitate sunt jocul și desenul după cum menționează în lucrările lor o serie de psihologi remarcabili Psihologul J Piaget a cărui autoritate în problemele de psihologia copilului este recunoscută pe plan mondial, arată că desenul este o formă a funcției semiotice care apare la copil în jurul vârstei de doi ani și care este o funcție fundamentală pentru evoluția psihică a acestuia Funcția semiotică constă în posibilitatea de a reprezenta un lucru cu ajutorul unui semnificant diferențiat și este legată de apariția reprezentării mintale pe baza urmelor lăsate de percepțiile anterioare Desenul, după Piaget, ca limbaj grafic al copilului, este un mijloc de luare în stăpânire, de către acesta, a lumii exterioare la care el trebuie să se adapteze și totodată un mijloc de armonizare a acestuia cu lumea sa proprie Din acest punct de vedere, desenul infantil se aseamănă cu jocul simbolic, care apare aproximativ în aceeași perioadă de exprimare grafică și are ca funcție esențială asimilarea realului la eul copilului Aceasta trebuie să se realizeze fără constrângeri sau interdicții din afară, în scopul lichidării conflictelor și compensării trebuințelor proprii, trăirilor cognitive și afective ale copilului Spre deosebire de joc, care-l eliberează pe copil de realitatea exterioară, desenul este și o formă de echilibru între lumea lui interioară și solicitările lumii exterioare Prin desen copilul caută simultan să satisfacă atât cerințele sale proprii, cât și să se adapteze formelor din afară Astfel, desenul constituie când o cale de pregătire a imaginii mintale, când o rezultantă a acesteia (știut fiind că între imaginea grafică și imaginea interioară, mintală, există nenumărate interacțiuni) Ceea ce este deosebit de important este faptul că la baza acestei imagini stau mecanismele complexe de asimilare a realului la eul propriu al copilului și de acomodare a eului la real Operațiile prin care se realizează aceste procese se configurează în scheme sau structuri operatorii mintale, care se dezvoltă, se îmbogățesc și se diferențiază treptat sub influența solicitărilor din ce în ce mai complexe ale acțiunilor de asimilare a realului și de acomodare la real Echilibrul spiritual dintre acești doi poli este, după cum spune Piaget, inteligența - cel mai perfecționat instrument al adaptării omului la mediu Desenul, prin modul specific de folosire a funcției semiotice este o formă indispensabilă de construire a simbolurilor după dorință El oferă copilului posibilitatea de a exprima tot ceea ce, în experiența lui trăită, nu poate fi formulat și asimilat numai prin mijloacele limbajului vorbit Totodată în desen se poate vedea și efortul de acomodare al copilului prin racordarea simbolului, de el construit, la consensurile obiectului real 118 Este un lucru constatat că evoluția desenului infantil exprimă, de asemenea, și progresele înregistrate în dezvoltarea psihică a copilului, modalitățile specifice prin care acesta se integrează în mediul social și reacționează la solicitările lui în celebrele sale studii asupra desenului infantil, Georges-Henri Luquet a evidențiat anumite stadii în evoluția acestuia, care au fost adaptate în literatura de specialitate și confirmate de cercetările ulterioare în acest domeniu Până la Luquet, în cercetările privitoare la desenul copilului au existat două puncte de vedere contradictorii și anume: unii cercetători susțin că primele desene ale copilului sunt în esența lor realiste întrucât au la bază modele exterioare, iar contribuțiile imaginației apar mai târziu Alții dimpotrivă consideră că primele imagini grafice ale copilului oglindesc numai conținutul psihic interior al acestuia, fără să aibă nici o corespondență cu realitatea înconjurătoare Luquet formulează o nouă concepție privind genezele experienței grafice a copilului, demonstrând că desenul este de la început realist ca intenție, dar că el exprimă ceea ce copilul știe despre diferite obiecte din jurul lui în acest fel, copilul dă formă experiențelor sale și își cristalizează ideile despre lumea în care trăiește și numai mai târziu, după vârsta de nouă-zece ani, el este preocupat să redea imaginea grafică a ceea ce știe el despre obiect Evoluția realismului desenului copilului trece prin următoarele faze: a) Faza realismului fortuit sau faza mâzgălelilor Primele mâzgăleli ale copilului sunt legate de desen (pictură) în același fel în care primele gângureli ale lui sunt legate de vorbire Desenul copilului între doi-trei ani are un caracter involuntar Interesul lui este stimulat doar de urma pe care o lasă creionul sau pensula pe obiectele respective Copilul nu are conștiința că mișcările mâinii sunt legate de urmele pe cere le lasă creionul (pensula) El desfășoară prin mișcările ne controlate ale mâinii o energie nedirecționată, dar care îi dezvoltă abilitatea de a face urme b) Faza realismului neizbutit sau faza de incapacitate sintetică Este etapa în care copilul de trei-patru ani își controlează mâzgăliturile desfășurând o activitate imaginativă de tipul jocului Este un pas foarte important, întrucât copilul prin formele determinate ale mâzgăliturii sale în legătură cu formele anumitor obiecte, încetează să gândească prin acțiune și începe să gândească prin imagini Un alt pas înainte apare când copilul încearcă printr-un model intern să descrie un anume eveniment care l-a impresionat 119 mai mult în această etapă copilul are nevoie de multă încurajare din partea cadrului didactic c) Faza realismului intelectual sau faza desenului ideo-plastic Apare aproximativ la vârsta de patru-cinci ani și ține până la aproape nouă-zece ani Este o etapă fluctuantă, cu regresuri și cu dezvoltări rapide, fiind considerată ca cea mai propice pentru dezvoltarea capacității de desenare a copilului în această etapă el își exprimă, prin desen, propriile trăiri și folosește desenul ca mijloc de comunicare cu cei din jur d) Faza realismului vizual sau faza desenului fazio-plastic Aceasta este etapa în care copilul de nouă-unsprezece ani este preocupat să redea în imaginea grafică aspectele vizuale ale obiectelor Caracteristica principală a acestei perioade o constituie faptul că în desen copilul se supune, mai mult sau mai puțin îndemânatic, perspective vizuale sau relațiilor active dintre imagini Aceasta ca urmare a sporiri posibilităților copilului de a observa și percepe tot mai adecvat realul Exprimarea și transpunerea în imagine plastică a ceea ce vede și știe nu se mai realizează cu aceeași spontaneitate și ușurință Redarea realului văzut întâmpină dificultăți, care adeseori par greu de trecut, mai ales acelea privitoare la stăpânirea mijloacelor tehnice de lucru adecvate și a cunoașterii limbajului plastic necesar Luquet afirmă că de acum în acolo copilul atinge faza adultă și numai abilitatea tehnică cultivată prin îndrumare stabilește diferențele între indivizi Preocuparea pentru formă determină sărăcirea conținutului, lucru care se constată în general începând cu clasele gimnaziale Propriul spirit critic sau aprecierea desenelor de către colegi, părinți sau alți adulți îi inhibă pe elevi care la această vârstă nu mai au aceeași ușurință de exprimare plastică a ideilor prin intermediul imaginilor, lucru care se întâmplă la vârste mai mici Grija pentru forma grafică duce la specilaizarea într-un anumit tip de desene, dezvoltându-se „specialiștii” (mașini, vapoare, modă, etc ), în detrimentul mobilității creatoare „Specialiștii” își formează imagini - tip, imagini stereotipe, asemănătoare modelelor interne, perfecționate formal Aceste imagini stereotipe, lipsite de expresivitate rămân în afara procesului creator 120 1 2 1 Desenul copiilor - mijloc de reprezentare a realului Reprezentarea corpului omenesc în desenele copiilor evoluează ținând cont de etapizarea făcută de Luquet: a) Faza realismului fortuit sau faza mâzgălelilor; b) Faza realismului neizbutit sau faza de incapacitate sintetică; c) Faza realismului intelectual sau faza desenului ideo-plastic; d) Faza realismului vizual sau faza desenului fazio-plastic După această fază copilul atinge perioada adultă și numai abilitatea tehnică cultivată prin îndrumare stabilește diferențele între indivizi S-a constatat că cea mai rudimentară reprezentare a corpului omenesc este cea a „stadiului de celulă”19 Câteva linii marchează capul iar membrele pornesc direct din cap, dar majoritatea copiilor desenează de pe acum ochii, gura și părul Urechile sunt reprezentate mai întâi la imaginile reprezentând femei, atenția fiind atrasă de obiectele de podoabă Aceeași explicație poate fi atribuită faptului că unii copii desenează nasturii înaintea hainelor Mâinile și picioarele sunt reprezentate printr-o linie Când desenează degetele nu sunt interesați de numărul lor, abia când învață să numere redau numărul corect Hainele apar în ordinea importanței lor De multe ori copiii întâi desenează corpul apoi hainele, ca și cum ar fi transparente, fiind principala caracteristică a desenului ideoplastic, alătrui de capul desenat din profil cu ambii ochi O altă trăsătură a desenului copiilor este perspectiva afectivă Desenele obiectelor nu țin cont de raporturile reale și nici de aparențele prespectivei Un obiect de mici dimensiuni dar care se situează în sfera de interes al copilului va fi reprezentat mai mare față de obiecte cu dimensiuni mai mari dar fără importanță pentru copil în perspectiva prin rabatare sau desfațurare, lucrurile apar ca fiind desfățurate pe un singur plan - de exemplu casele din dreapta și din stânga unei străzi, stâlpii, arborii, gardul, vor fi reprezentate ca fiind răsturnate pe pământ Atunci când copilul este invadat de o avalanșă de impresii elementele desenului apar reprezentate în frize suprapuse 19 Sully James „Etudes sur l’enface\ citat Mana Ilioaia Alexandru Tohăneanu Aleiodicapredării desenului” Editura Didactică și Padagogică București 1971, pag 21 121 Desenul pentru copii are un rol narativ, vorbește despre un obiect, nu feprezintă forma reală a obiectului Ceea ce redă copilul nu este imaginea reală ci modelul intern, ideea pe care o are despre obiect sau figura umană El „povestește” prin desen Întâmplări trăite și imaginate Poveștile au o influență mare și se întipăresc puternic în mintea copiilor Elemente fantastice pot lua întruchipări antropomorfîce, de exemplu animale cu chip de om Desenele copiilor arată evoluția interesului lor pentru mediul înconjurător, prin ritmul îmbogățirii lexicului grafic Copiii manifestă o mare atracție spre culoare, f alăturând culorile pentru plăcerea proprie, pentru plăcerea ochiului, pentru bucuria creată, apoi atribuie culorile specifice obiectelor în majoritatea cazurilor culorile au un rol pur decorativ începând cu vârsta școlară, repertoriul desenelor se înbogățește, reflectând influența educativă primită Din etapa gimnazială, elevii cei mai buni la desen sunt de obicei cei cu rezultate mai bune la învățătură începând din această etapă trebuie evaluată mai ales imaginația, sensibilitatea și nu dexteritatea motrică, forma grafică Altfel copilul ajunge să se blocheze creativ Se constată în această perioadă că cei mai buni desenatori sunt de fapt cei mai buni copiști, ajungând în final să se specializeze într-un anumit tip de desen Cu vârsta, înspre doisprezece, treisprezece ani copii încetează să mai deseneze sau să picteze spontan Dacă până acum erau exteriorizate impulsuri sufleteșei, după această vârstă elevii cută pe plan tehnic sau grafic modalități adecvate de exprimare a diverselor situații reale Schimbarea se datorează dezvoltării spiritului critic care duce la descoperirea faptului că desenele lor nu mai corespund realității, declanșându-se lipsa preocupării pentru desen Astfel, specialiștii - pedagogii, psihologii - sunt de acord cu ideea că lecțiile de desen trebuie să țină cont de particularitățile de vârstă și particularitățile individuale ale elevilor După 122 vârsta de treisprezece ani lecțiile de educație vizual-plastică trebuie să acorde o mai mare importanță cunoștințelor tehnice, obiectele prezentând interes mai ridicat sub aspectul relațiilor dintre părțile componente și sub raport compozițional Nu trebuie să se piardă din vedere în această perioadă accentuarea utilității artei, finalitatea formelor plastice, pe lângă latura tehnică a execuției Tematica trebuie să depășească lumea basmelor, orientându-se către întâmplări din viața zilnică Se știe că până la nouă ani este perioada exprimării spontane prin desen După această vârstă, între nouă și treisprezece, paisprezece ani este momentul prielnic dezvoltării deprinderilor grafice ca element intrepretativ Cu accent pus pe execuția tehnică se poate face apel la stările afective și la imaginația copiilor, ajutându-i săși dezvăluie resursele creatoare 1 2 2 Creația elevului din clasele de gimnaziu Trăsăturile caracteristice ale desenelor copiilor aflați între 11 și 14 ani sunt dominate de un anume realism care se dezvoltă și se maturizează odată cu înaintarea în vârstă Un rol foarte important în orientarea spre realism a imaginilor create, îl joacă diversificarea pe specialități a activității școlare La nivelul claselor V-VI se observă efortul de a reda mișcarea specifică omului și animalelor cunoscute, ca și a fenomenelor spațiale Viața copilului este marcată printr-o dezvoltare psihică intensă Câmpul vizual se dezvoltă foarte mult, precum și vederea în adâncime Aproape nefolosită în perioada primelor patru clase de școală, imaginația începe să-și reintre în drepturi în crearea lucrărilor de artă Apare spiritul analitic care, asociat cu văzul, favorizează apariția desenelor realiste în care se pote distinge viziuni personale Obiectele depărtate încep să fie desenate în mod intenționat mai mici, pentru redarea perspectivei spațiale Lărgirea paletei cromatice continuă prin acceptarea griurilor colorate și a uriașului număr de nuanțe și tonuri Sunt înțelese posibilitățile de expresie ale elementelor de limbaj plastic, ceea ce permite înțelegerea valorii reale a lucrărilor de artă cu care elevul vine în contact Deși principala preocupare rămâne înțelegerea și redarea imaginii reale a formelor existente în mediu, copilul începe să fie într-un fel preocupat și de formele sale de exprimare artistică Tematica lecțiilor de desen nu va mai fi dirijată doar de conținutul basmelor sau al legendelor, ca la grădiniță sau la școlarii din clasele mici Imaginile pictate de elevii ciclului 123 gimnazial pot reflecta întâmplări din viața lor zilnică În același timp apar teme care solicită mult fantezia și imaginația minorului, cum ar fi momente din viața exploratorilor subacvatici, a piloților de avioane supersonice, cosmonauți, marinari, speologi etc Este perioada cea mai bună pentru dezvoltarea receptivității și sensibilității elevilor pentru frumosul din realitatea mediului Pictura, sculptura și artele decorative, prezente mereu în concursurile și simpozioanele școlare, oferă multe posibilități de afirmare Se observă că în mod constant, copii cu note mari la toate materiile, sunt foarte buni și la desen Creșterea capacității de apreciere a artei și dorința de a crea valori artistice, conduc copiii cuprinși între 12 și 14 ani la idolatrizarea unor personalități istorice din domeniu sau a celor prezente în viața lor și le marchează puternic evoluția Trebuie subliniat totuși că în perioada pubertății se manifestă și un oarecare nonconformism față de opiniile adultului, acesta fiind o formă a negativismului puberal, care apare ca o etapă firească a dezvoltării și corespunde nevoii de afirmare a conștiinței de sine Л În jurul vârstei de 12 - 13 ani unii copii desenează animați mai mult de o dexteritate motrică și urmăresc să se afirme prin asta Ar fi greșit să se aprecieze o lucrare numai după tehnica grafică adoptată și nu după conținut sau după sensibilitatea explicată de timiditatea cercetării De multe ori acești buni desenatori sunt simpli copiști care fac desene după imagini din cărți, după fotografii, după tablouri sau după alte desene, fără să contribuie cu ceva creativ Se întâlnesc cazuri când se reeditează de zeci de ori, ca un șablon, aceeași imagine, ajungându-se la un fel de automatism care usucă sfera imaginației E cazul cunoscutelor automobile desenate de băieți, ori siluetele feminine desenate de fete Aceste lucrări duc treptat la nemulțumiri, la jena față de realizările anterioare, la neîncrederea în valențele proprii și, în final, la abandonarea creativității Ținând seama că la baza acestor eșecuri au stat totuși dexterități plastice, profesorul e dator să-i redea minorului bucuria realei cunoașteri prin cercetarea corectă a diferitelor aspecte din mediu Începând cu nivelul pubertății se impune ca dascălul, care răspunde de educația plastică a elevilor, sa fie licențiat în arte Pregătirea fiecărei lecții de desen trebuie să includă și prezentarea unor opere semnificative din creația unor artiști consacrați, cu îndrumări competente pentru perceperea realei valori a acestora Atenția elevului trebuie condusă spre receptarea operelor de artă pentru a-și forma un gust estetic elevat În sensul acesta profesorul trebuie să-i facă asociații și diferențieri pe baza comparației și să-i deprindă cu evaluarea în funcție de criteriile specifice artei, criteriile estetico-emoționale și criteriile raționale În context, elevii trebuie avertizați aproape continuu asupra kitsch-ului ca fenomen de pseudo-artă 124 I 3 Creativitatea Dezvoltarea aptitudinilor, intereselor și înclinațiilor, a creativității elevilor reprezintă un obiectiv important al educației artistice În ceea ce privește aptitudinile artistice, educația estetică urmărește atât depistarea acestora de la vârsta cea mai fragedă, cât și asigurarea condițiilor și mijloacelor necesare pentru dezvoltarea lor Indiferent despre ce fel de aptitudini este vorba - muzicale, literare, coregrafice, plastice etc - toți copiii, cu mici excepții, sunt capabili să asculte muzică, să recite, să deseneze sau să danseze Nu toți desfășoară aceste activități în același grad, între elevi existând deosebiri calitative evidente Cunoașterea acestor deosebiri este indispensabilă pentru desfășurarea educației artistice în cadrul școlii Aptitudinile artistice, ca de altfel orice aptitudine, se dezvoltă prin exersare Pentru cunoașterea corectă a fenomenului numit creativitate un rol important în formarea talentului îl joacă aptitudinea Aceasta e o particularitate individuală a omului care constă într-o stabilitate afectivă și o promptitudine a reacțiilor motorii în posibilitatea de a atinge performanțe superioare în anumite activități Aptitudinile pot fi explicate prin două componente: una genetică și alta legată de însușirea necesarului de cunoștințe pentru practicarea corectă a unei activități Nu există aptitudine pur ereditară care să se manifeste fără exerciții Aptitudinile pot fi generale sau speciale Aptitudinea generală e proprie insului care poate rezolva bine situații aflate în orice fel de activitate, iar aptitudinea specială e specifică persoanei cu pregătire profesională ori licențiată într-o anumită profesie Priceperea reprezintă generalizarea experienței acumulate și utilizarea dezinvoltă a deprinderilor prin transferul lor în situații noi sau în domenii diferite de activitate Adunând cunoștințe, deprinderi și priceperi la zestrea de aptitudini, prin munca sa, omul ajunge la rezultate superioare mediei Aflat pe o treaptă superioară, talentul reprezintă combinarea aptitudinii, a cunoștințelor, a deprinderilor și priceperilor pentru asigurarea unei activități creatoare într-o activitate Există talent în activități tehnice, artistice, literare, actoricești, sportive, pedagogice, muzicale etc În felul ei, orice muncă dirijată de creativitate se poate numi artă, și presupune talent La baza dezvoltării talentului stau ereditatea, mediul și educația Ereditatea și mediul se află într-o continuă și deplină sinergie, participând împreună la formarea entității fiecărei persoane Diferiți între ei, cei doi factori nu se pot lipsi unul de altul, întrucât absența unuia anihilează valoarea celuilalt Creația este rezultatul unei dotări genetice speciale, în colaborare cu deprinderi, cunoștințe și priceperi - însușiri acumulate prin educație Orice creație atrage atenția și se impune în societate doar printr-o noutate 125 superioară soluțiilor anterioare Permanent talentul și creativitatea au reprezentat forța motrice a dezvoltării societății omenești, de la primitivism la forma actuală, și vor justifica, în continuare, progresele viitorului Creativitatea artistică, pe lângă factorii creativității generale, mai întrunește sensibilitate, un plus de flexibilitate a gândirii, aptitudinea de a gândi abstract, multă originalitate, fluență ideatică, discernere între deosebiri și asemănări și capacitatea de a restructura, organiza și elabora Activitatea vizual - plastică, prin conținuturile pe care le utilizează, satisface și dezvoltă curiozitatea copilului, nevoia de descoperire și exprimare cu ajutorul elementelor de limbaj plastic Mai mult decât alte activități, cea plastică constituie cadrul și mijlocul cel mai larg de activare și stimulare a potențialului creativ Prin arta se dezvolta sensibilitatea senzoriala dar și cea comportamentala Sensibilitatea artistică se construiește pe baza afectivității, intuiției și fanteziei, în funcție de priceperea metodică a cadrului didactic Personalitatea copilului și implicit sensibilitatea lui artistică este rezultanta acțiunii conjugate a factorilor ereditari, de mediu și de educație Acțiunile educative desfășurate în vederea stimulării și dezvoltării potențialului creativ în activitățile de educație plastică au următoarele obiective: - îmbogățirea reprezentărilor despre forma și culoarea obiectelor din natură; - formarea unor deprinderi de lucru cu ajutorul materialelor specifice artei plastice; - dezvoltarea capacității de exprimare cu ajutorul elementelor de limbaj plastic; - dezvoltarea imaginației reproductive și a imaginației anticipative; - cultivarea spiritului de observație, a percepțiilor vizuale, a sensibilității artistice precum și a imaginației creatoare; - utilizarea principalelor elemente ale limbajului plastic (punct, linie, culoare) pentru a exprima plastic subiecte simple; 4În general, predispozițiile artistice la vârsta preșcolară și gimnazială sunt: - simțul culorii (asocierea culorilor prezentate cu cele din mediul înconjurător sau cu cele utilizate de copil în lucrarea proprie, precum și interesul de a obține noi nuanțe prin amestecuri de culori); - simțul formei care se manifesta prin interesul de a observa cu ușurință forma din natură precum și prin exprimarea cu ajutorul unor forme din imaginație; - simțul ritmului se exprima prin respingerea uniformității și utilizarea ritmului liniilor, al culorilor intr-un mod propriu care reflecta ritmul demersurilor psihice; 126 - simțul spațiului se manifestă prin încercarea copilului de a organiza suprafața de lucru într-un mod echilibrat Experiența didactică a arătat că încă de la vârsta preșcolară, copilul are un fond creativ și că acesta se poate dezvolta prin întrepătrunderea și interacționarea unor condiții cum ar fi: - climatul de creativitate în care cadrul didactic stimulează curiozitatea copiilor și curajul de a utiliza sau combina culorile, prin crearea unei atmosfere de activitate liberă sau de colaborare prin realizarea unor lucrări colective, precum și prin aprecieri pozitive privind rezultatele obținute; j - dobândirea unor cunoștințe privind elementele limbajului plastic și a tehnicilor de lucru la activitățile de desen, pictură sau modelaj; * - dezvoltarea gândirii artistice plastice, când copiii sunt îndrumați să gândească în imagini antrenând afectivitatea, memoria vizuala, senzațiile și percepțiile Gândirea artistică plastică acționează mai mult în emoțional și presupune curaj, încercări, libertate în exprimare, încurajare, informație și exercițiu Creativitatea ca dimensiune a personalității copilului presupune următoarele funcții: - fluiditatea care presupune o mobilitate a gândirii copiilor în utilizarea numărului de culori și de forme plastice (fluiditatea presupune bogăția, ușurința și rapiditatea asociațiilor de imagini sau idei, iar pentru a determina aceasta calitate a copilului se cere acestuia să găsească cat mai multe forme și culori ale unui obiect) ; - flexibilitatea se manifesta prin o modalitate spontana de a asocia culori șiforme, presupune modificarea rapida a mersului gândirii, atunci când indrumătorul, de exemplu, propune copiilor să găsească și alte nuanțe prin combinații de culori sau să redea și alte forme - originalitatea care presupune noutate, imaginație, inventivitate, se manifestă încă de la vârsta preșcolară In urma unor experimente realizate la diferite nivele de vârstă s-a constatat că preșcolarii, școlarii mici și cei din primele clase de gimnaziu prezintă o fluiditate mai mare în lucrările cu temă dată și cu elemente sugerate în compoziție, flexibilitatea este mai mare în lucrările cu elemente sugerate și originalitatea este mai vizibila în lucrările cu teme libere Funcțiile creativității se amplifică odată cu lărgirea experienței cognitive cu transformările în planul gândirii, al percepției, al reprezentării și cu consolidarea funcțiilor memoriei 127 A crea înseamnă a produce ceva nou comparativ cu ceea ce există De aceea noutatea produsului, adică originalitatea, este nota definitorie a oricărei creații Cota de originalitate constă în noutatea care separă produsul respectiv de ceea ce exista deja Psihologul american Irving Taylor identifică, după criteriul gradului de originalitate, următoarele niveluri de creativitate : 1 Creativitatea expresivă La acest nivel creația este o expresie independentă Din cele cunoscute până acum, constatăm că toți copiii până la vârsta de 7-8 ani, adică preșcolarii, sunt la nivelul creației expresive 2 Creația productivă reprezintă nivelul comun de creativitate, unde produsele seamănă între ele Observăm nu doar o repetare a modelului în cadrul aceleiași planșe, dar și faptul că cei mai mulți copii desenează la fel corpul uman Lucrările artistice ale elevilor din clasele I - IV se pot încadra aici Din preocupările adulților, pentru că obiectul rezultat nu reprezintă noutate, ci multiplicarea în module a elementelor plăcute văzului, la acest nivel se află artizanatul >4 3 Creația inventivă La acest nivel creatorul este preocupat să descopere sau să elaboreze ceva nou în comparație cu ceea ce se cunoștea până atunci Abia de acum putem vorbi de apariția unor produse artistice, mai mult sau mai puțin autentice Această inventivitate poate fi definită ca fiind plăcerea de a lucra într-o manieră nouă Inventivitatea se întâlnește la toate produsele artistice unde acțiunea creativității este conștientizată În general se observă la școlarii din gimnazii dar se remarcată mai ales la elevii din licee, se dezvoltă la artiștii amatori și devine o componentă reală a entității artistului profesionist 4 Creația inovatoare La acest nivel opera aduce o schimbare semnificativă a ideilor și a principiilor din domeniul respectiv, schimbare care va duce la o nouă direcție, la o nouă orientare a viziunilor artistice anterioare Creația inovatoare implică perceperea unor relații noi și neobișnuite între părți care înainte erau separate (I Taylor) Ea separă între ele și definește fiecare dintre curentele artistice care s-au succedat de-a lungul istoriei, mai ales în secolul al XIX-lea în Europa Ea explică ruperea Renașterii de Gotic, a Romantismului de Realism, ori separarea Impresionismului de Academism Creatorii care au ridicat la nivelul cel mai înalt stilistica unor curente ori au fost inițiatorii acestor stilistici prin stabilirea unor noi coordonate în viziuni, sunt considerați artiști de mare valoare, uneori chiar genii 5 Creația emergentă reprezintă nivelul cel mai înalt al creativității Aici un principiu total nou sau o ipoteză nouă apare la nivelul cel mai profund și mai abstract (I Taylor) Opera de artă depășește în acest caz nivelul de a fi contemplată ca expresie a unei estetici, ajungând să fie considerată probă a unei noi conduite morale, civică sau religioasă, 128 superioară, capabilă să schimbe pentru mult timp gândirea artistică, estetica sau chiar mentalitatea unui întregi societăți umane Este cota atinsă de marile genii sau de titani Aici îi situăm pe Leonardo da Vinci, Michelangelo, Albrecht Durer, El Greco, Rembrandt, Francesco de Goya, Georges Braque, Pablo Picasso și Constantin Brâncuși Considerând cele cinci niveluri în ierarhia creației si constatarea privind caracterisitcile desenelor create de copiii indiferent de zona geografică se evidentiază faptul că desenele preșcolarului nu pot fi judecate din punctul de vedere al originalității la vârstele mici Procesul creației apare ca o refolosire flexibilă și surprinzătoare a experienței și cunoștințelor umane iar copilul nu dispune de suficientă experiență și cunoștințe, aptitudinile speciale (atunci când sunt prezente) fiind în continuă dezvoltare I 4 Imaginația Imaginația este un proces psihic de creare a unor imagini noi pe baza experienței cognitive anterior formate Elevul este capabil să creeze imagini noi, el își poate reprezenta ceea ce nu există în realitate Senzațiile, percepțiile, memoria furnizează imaginației materialul necesar, care este supus unei prelucrări analitico-sintetice Prin analiză se desprind unele trăsături și însușiri ale obiectelor percepute iar prin sinteză aceste trăsături și însușiri sunt recombinate într-o formă nouă Se disting două tipuri de imaginație: - imaginație involuntară care reprezintă forma inițială și cea mai simplă ce se manifestă prin apariția ideilor sau imaginilor noi fără nici o intenție specială De exemplu, copilul își poate imagina un nor având diferite forme: flori, animale, figuri umane etc - imaginație voluntară care apare ca rezultat al unei intenții speciale de a creea ceva nou In funcție de prezența sau absența elementelor noi și originale, se disting: - imaginația reproductivă - reprezentarea unui obiect sau fenomen nou pe baza descrierii verbale Pentru a realiza reprezentări noi este important ca descrierea să fie expresiva și imaginile prezentate să fie adecvate - imaginația creatoare care se deosebește de cea reproductivă prin crearea unor imagini fără suportul unor descrieri amănunțite Apariția imaginației este strâns legată de dezvoltarea psihică generală a copilului Ea funcționează în strânsă unitate cu gândirea, limbajul și procesele afective Imaginația și gândirea sunt două procese psihice care se întrepătrund și se intercondiționează reciproc În procesul imaginației apar idei și imagini noi Imaginația este cu atât mai bogata cu cat 129 memoria furnizează material pentru imaginație Dacă volumul de cunoștințe este bogat, este ușor de combinat și recombinat elemente de limbaj pentru a produce imagini artistice noi Imaginația copiilor nu trebuie considerata ca o evadare din viata concreta Ea trebuie înțeleasă ca pe o reală cale cu ajutorul căreia lumea lor interioară devine mai largă și mai bogată, înlesnindu-le comunicarea La vârsta școlară imaginația este în plina dezvoltare datorita lărgirii sferei cognitive și însușirii unor procedee de utilizare a materialelor și tehnicilor de lucru specifice domeniului vizual-plastic V Materile și instrumente folosite la orele de educație vizual-plastică Pentru ca desenele copiilor să fie de bună calitate, să oglindească reala valoare a potențialului lor creativ, elevii trebuie familiarizați mai întâi cu uneltele de lucru, cu materialul pe care se transpun imaginile plastice și cu tehnicitatea impusă de specificul lor Totodată, pentru a fi respectate și îndrăgite de elevi, se va explica, funcție de nivelul lor de înțelegere, care dintre aceste instrumente și tehnicități au fost preferate de marii artiști când și-au realizat cele mai cunoscute și importante opere Conștienți totuși că nu se poate 130 pretinde elevilor din școlile generale sau licee mai mult decât însușirea unui minim de abilități plastice, abilități ce conduc mai mult spre o educație estetică și nu neapărat la formarea unor personalități artistice, îi vom familiariza la început doar cu instrumentarul care poate fi ușor procurat și care nu complică tehnicitatea creației II 1 Instruentarul utilizat la orele de educație vizual-plastică Creioanele sunt instrumentele cele mai accesibile pentru desen De regulă, în grădiniță și școli, se folosesc pentru desen aceleași creioane cu care se scrie Totuși, pentru o cunoaștere mai bună și pentru a-i ajuta pe cei talentați, se va explica și arăta elevilor că există mai multe tipuri, funcție de duritatea minei Creionul cel mai răspândit este HB, cel cu care învață copiii să scrie și, în general, este folosit toată viața și de adulți pentru notările grafice cotidiene HB-ul reprezintă duritatea mijlocie a minei În context, H înseamnă duritate iar B, moliciune Când creionul e notat cu H, 2H, 3H, 4H sau 5H, avem de-a face cu grade tot mai mari de duritate, care culminează cu 6H Cu cât este mai dură mina, urma lăsată pe hârtie este mai slabă, mai dificil de sesizat cu ochiul Oricât am apăsa cu un 6H, urma sa e subțire și cenușie Duritatea minei de la acest creion este așa de mare, încât se poate înfige ca pe un cui în planșeta de lemn fără să i se rupă vârful Creioanele notate cu H sunt folosite la schițarea cotelor sau la trasarea liniilor ajutătoare din desenul tehnic ori arhitectural În continuare, creioanele notate cu B, 2B, 3B, până la 10B, reprezintă gradul de moliciune al minei Gradat, mina este tot mai moale, mai groasă și urma lăsată pe hârtie este tot mai neagră Tonul cel mai închis, apropiat de negrul tușului, este redat de 8B Creioanele din categoria B-urilor sunt cele indicate pentru desenul artistic Liniile trasate cu oricare dintre ele pot fi subțiri, groase, modelate, ușor de sesizat cu ochiul, dar niciodată complet negre datorită unui luciu specific grafitului Zonele umbrite sunt redate prin hașurare ÂMina creionului se fabrică industrial din grafit sintetic, prin încălzirea prafului de cocs la temperaturi înalte, în jurul a 3000 de grade Importantă pentru artiști, mina prelucrată din acest grafit poate avea două aspecte: în forma unor bare subțiri ca andreaua care, protejate cu lemn pe toată lungimea lor, reprezintă cunoscutele creioane negre sau în forma unor batoane cu profil pătrat ori rotunde, numite cărbune, cu o grosime apropiată de cea a creionului Cu cărbune se practică desenele de largă suprafață Urma lăsată de el nu poate fi subțire cât urma lăsată de grafitul creionului dar poate fi modelată până la măsura propriei grosimi iar zonele mari umbrite se pot reda prin hașurare cu întreaga sa latură culcată pe foaia de hârtie 131 Creioanele colorate au mina alcătuită dintr-un amestec de grafit cu anumiți pigmenți De natura acestor pigmenți depinde culoarea minei Copiii mici trec ușor de la primele lor semne grafice făcute cu creionul negru, la perceperea și redarea unor semne cromatice folosind tot creioane, dar cu mina colorată Și până să poată lucra cu acuarele, preșcolarilor le vine mai ușor să deseneze colorat cu aceste creioane Mai târziu, la vârsta școlară, când ajung să descopere posibilitățile de expresie ale acuarelei, copilul abandonează creioanele colorate iar carioca e folosită doar pentru amuzament Sanguina este un creion special a cărui mină este făcută din sanguină, un mineral colorat natural în roșu-brun datorită oxidului feric din structura sa Majoritatea artiștilor renașterii desenau în sanguină pentru că erau mai aproape de imaginea colorată a viitoarelor pânze Astăzi e folosit foarte rar, de un număr restrâns de artiști Cărbunele de desen poate fi sintetic-industrial, așa cum s-a înțeles din explicația anterioară, sub forma batoanelor de grafit, presat mai tare sau mai moale, ori mai poate fi confecționat prin arderea înăbușită a unor bețișoare subțiri din lemn de esență moale -salcie, plop, dar mai ales tei - așa cum știm că se fabrică mangalul Cărbunele de lemn este folosit de pictori la transpunerea pe hârtie sau pe perete a desenelor mari Fiindcă are o structură moale care ajută trecerea lejeră de la negrul cel mai intens la umbra subtilă, sugerată ca pierind discret în alb, cărbunele de tei este apreciat atât pentru mulțimea posibilităților de expresie, a lejerității mânuirii cât și pentru felul simplu în care se fabrică Tocul cu peniță se găsește în multe variante Așa cum creioanele diferă între ele după calitatea grafitului, la fel și tocurile diferă în funcție de penița pe care o poartă Există tocuri cu penițe adaptate numai pentru scrierea școlărească, cu cerneală Folosite de peste un mileniu, ele anticipează stiloul, numit toc-rezervor, apărut în secolul al XIX - lea Alte tocuri, cu penițe de diferite grosimi și terminate cu o talpă, se folosesc la scrierile cu tuș din grafica standardizată În afara acestora, graficienii folosesc la desenele lor artistice și tocuri cu penița lungă și foarte subțire, pentru mlădierea liniei Totuși, primele tocuri cu care oamenii vechiului Egipt și cei din China antică scriau și desenau, nu aveau atașate penițe speciale, ci erau făcute cu totul din trestii ascuțite la un capăt în V Apreciind posibilitatea de mlădiere sensibilă a liniei, dar și faptul că se poate ascuți, precum creionul de astăzi, până la consumarea sa totală, pana a fost multe secole - și încă mai este, instrumentul preferat al artiștilor care desenează în tuș, în sepia sau în diferite cerneluri Toc mai poate fi numit și un simplu băț de lemn cu care, ascuțit și muiat în tuș, în lipsa altui instrument, se pot trasa linii, se poate improviza o scriere sau se poate face un desen pe o foaie de hârtie Dezvoltarea tehnicității din ultimele decenii ne mai pune la dispoziție și o 132 serie de tocuri-rezervor de tip Flaumaster, carioca, stilouri cu vârfuri de pâslă de diferite grosimi, condeie din ceară, din cretă presată, pixuri cu pastă etc Pensulele sunt instrumentele cele mai cunoscute și folosite mult în activitatea lor de pictori, de elevii-artiști, de școlari și chiar de preșcolari Diferindu-se între ele prin mărimi, dar în primul rând, prin specificul materiei cu care lucrează, sunt împărțite în două categorii Unele au forma adaptată pentru pictatul cu culori solubile în uleiuri sau în solvenți derivați din petrol, altele pentru pictatul în culori diluate în apă Primele, numite uzual pensule de ulei, au pămătuful făcut din păr aspru, aplatizat și tuns drept, perpendicular pe direcția firelor, cum se poartă pe frunte tunsoarea breton Cele din a doua categorie, numite de acuarele, au un smoc rotund care, udat, își adună firele spre un vârf central Părul acestora e foarte fin, moale, provenit din cozi de veverițe sau de la urechile de bivoli Pensula de ulei așterne culoarea în tușe egale cu lățimea ei, ceea ce impune pictorului să aibă în trusa sa cât mai multe pensule, sortate pe mărimi, în timp ce o pensulă de acuarele, prin forma smocului de păr și prin calitatea firului, se poate folosi atât la crearea petelor mari de culoare, la trasarea tușelor largi, cât și a celor mai subțiri linii, apropiate chiar de dimensiunea firului de păr II 2 Materiale și tehnici folosite în pictură Cerneala se găsește în câteva varietăți Mai cunoscută este cea albastră-închis, fluidă, care se folosește mai mult în scrierea cu tocul sau cu stiloul, dar mai există și cerneluri de alte culori Diluată, cerneala oferă tonuri mai deschise, bune în modelarea cromatică a imaginii v Tușul este o varietate de cerneală mai densă, de obicei neagră Are în compunere grăsimi și eter care conduce la uscarea rapidă a desenului Urma tușului pe hârtie poate fi opacă sau lucioasă, după cantitatea de grăsime din compunere, are o mare putere de acoperire și, uscată, e rezistentă la apă Diluat, își pierde din proprietăți Având tonul cel mai intens al negrului, este folosit mai mult de graficieni, uneori și de pictori, la crearea pe albul hârtiei a unor imagini cu mare putere de sugestie Sepia este un colorant solubil în apă, de culoare cafenie, extras din viscerele moluștei marine cu același nume sau preparat pe cale artificială Cu proprietăți asemănătoare tușului, sepia este apreciată pentru nuanța sa caldă, dar și pentru conservarea în timp Subțiată cu apă, se poate obține o varietate de tonuri care-i lărgesc posibilitățile de expresie Acuarelele reprezintă setul cel mai ieftin de culori pe care copiii și-l pot procura Așa cum indică și numele, este vorba de culori care se folosesc doar diluate în apă, dar forma lor 133 anterioară, așa cum se află în trusă, este solidă Folosirea acestor culori este relativ ușoară și atractivă În timpul lucrului tehnicitatea oferă mereu surprize plăcute ochiului și satisfacții estetice atât la nivelul de percepție al copilului cât și al adultului profesionist Valoarea picturii în acuarelă se evidențiază prin spontaneitate, prospețimea și limpezimea culorilor, atmosfera aerată ca și aspectul de cercetare, de lucrare în studiu Fiind vorba de culori care se lucrează numai și numai cu apă, culori transparente - cu alte cuvinte, ele nu pot fi văzute bine decât așternute pe hârtie albă și nu pe cele colorate În situația aceasta tonurile deschise nu se obțin prin amestec cu albul din trusă, ci prin diluarea culorii cu mai multă apă Pastila albă din cutie nu are sens, căci amestecul ei în orice culoare creează grizări opace, murdare, lipsite cu totul de prospețimea specifică acuarelei Folosirea acestei pastile dăunează perceperea firească a nuanțelor și tonurilor limpezi, iar existența ei în trusă dovedește nu neapărat necunoaștere, cât mai ales gândire negustorească în sfera specialiștilor care produc și livrează acuarele Л Tempera reprezintă un set de culori solubile în apă care se găsesc în stare păstoasă în tuburi asemănătoare celor care conțin pasta de dinți Se folosesc diluate, dar, spre deosebire de acuarelă, pasta de tempera o dată uscată nu mai poate fi recuperată prin amestec cu apă, motiv pentru care, după extragerea din tub a oricărei cantități de culoare, trebuie să-i punem la loc dopul pentru ca rezerva de pastă să-și păstreze gradul de umiditate Culorile tempera sunt toate opace, se întind uniform pe întreaga suprafață a petei și așezate una peste alta, nu transpar între ele Rămâne evidentă doar cea de deasupra Un alt aspect al acestor culori este că prin uscare își reduc din claritatea pe care o aveau în timpul lucrului, când erau umede Ele trec prin uscare din tonul pe care-l cunoșteam la început într-unul mai deschis și puțin grizat, ceea ce-i schimbă ușor și nuanțele Artistul nu poate avea niciodată certitudinea că armoniile cromatice stabilite de el în timpul creației, rămân definitive Surpriza oferită a doua zi de lucrare explică rezerva de a lucra permanent cu încredere în culori tempera Revenirea și conservarea în timp a prospețimii cromatice se poate rezolva doar prin adăugarea unei pelicule de lac peste suprafața uscată a lucrării Operația este posibilă doar la picturile pe lemn și dă rezultate remarcabile în domeniul icoanelor Totuși, motivat, tempera se folosește mai mult în lucrările artei decorative Aspectul acestor culori ne oferă exemplul cel mai grăitor a ceea ce se știe despre pata plată de culoare Guașa reprezintă tot culori solubile în apă, într-o stare păstoasă mai densă decât cea a temperei însă mult mai fină ca aceasta, cu puțină transparență, ceea ce permite obținerea unor efecte cromatice vibrate cu multă sensibilitate Se livrează în mici cutiuțe rotunde de plastic dotate cu căpăcele etanșe, asemănătoare celor farmaceutice în care se păstrează 134 unguenți Comparându-le cu tempera, culorile guașei câștigă prin păstrarea permanentă a prospețimii și a prețiozității Se folosesc la pictarea icoanelor pe lemn, la realizarea proiectelor pentru picturile mari murale, a proiectelor pentru mozaicuri, a celor pentru afișe, a copertelor de carte sau chiar a viitoarelor picturi în ulei pe pânză În același timp, lucrările pictate în guașă pot fi socotite valori autentice și păstrate ca atare Atât culorile guașei, cât și cele ale temperei, prin calitatea lor de acoperire, se pot aplica și pe suporturi colorate, nu neapărat albe, ca în cazul acuarelei Păstrată pe alocuri neatinsă, culoarea suportului poate rezerva, în unele situații, efecte plastice sau decorative plăcute Pastelul e un baton colorat, asemănător unei crete presate, făcut din pigmenți naturali amestecați, în asocierea gumei arabice, cu talc Se folosește prin frecare de suport - de obicei, hârtie groasă ori carton, pe care lasă urme așa cum lasă creta pe tablă Condiția suportului e să nu fie velin, iar colorat poate ajuta chiar la crearea unei atmosfere cromatice în compoziție La sfârșit, protejate prin pulverizarea unui fixativ, culorile rămân stabile Pictura în pastel este caracterizată prin trecerea subtilă de la un ton la altul, prin sensibilitatea deosebită a nuanțelor, prin aspectul idilic al lucrării, ca și prin ușurința tehnicității Nelipsit din trusa pictorilor din a doua jumătate a secolului al XlX-lea și început de secol XX, pastelul a ajutat la crearea unor imagini aparte în creația picturală, o stilistică a genului Multe din peisajele lui Ștefan Luchian, Ștefan Dumitrescu sau Șirato au fost făcute în pastel Culorile de ulei Acest set de culori își subțiază pasta prin amestecul lor pe paletă cu ulei de in fiert Preparatul lor necesită o tehnologie aparte, specifică fiecărei culori, așa încât se livrează cu bucata, în tuburi, dar la prețuri care diferă între ele În culori de ulei se pictează, de obicei, pe pânză ori pe carton Uneori se mai întrebuințează și la pictura pe lemn, ori direct pe perete În ambele situații, atât scândura cât și peretele vor fi supuse în prealabil unui tratament special, cu clei de oase ori - în cazul peretelui - cu humă Culorile de ulei se împart la rândul lor în culori decorative și culori extrafine Primele sunt folosite în lucrările decorative dar, din cauza prețurilor mai mici, sunt folosite și de studenții și elevii-artiști la învățatul meseriei Ele sunt plăcute văzului doar în picturile proaspete După câțiva ani coloritul tabloului devine întunecat și-și pierde cu totul strălucirea specifică picturii tradiționale în ulei Culorile de ulei extrafine intră în dotarea oricărui pictor profesionist Ele, chiar uscate, își păstrează peste secole aceeași prospețime pe care o aveau când au fost așternute pe pânză Culorile acrilice sunt introduse de curând în circuit, ca proaspete invenții în cromatică datorate noilor cercetări chimice S-au remarcat deja mai multe seturi de culori ca: 135 Neocolor, Cyberlux, Lumen, Tutocolor, Stabilcolor, Ceramik, Lastex etc Diferă între ele prin grupa substanțelor chimice pe baza cărora au fost preparate, dar în alcătuirea lor au ca numitor comun apa Calitatea lor cea mai importantă e că devin lavabile după uscare, au o excelentă rezistență la exterior, sunt practic de neșters și sunt foarte stabile în timp Brevetate pe bază apoasă, toate culorile acrilice nu sunt inflamabile sau nocive Pot fi aplicate cu pensula, cu rolul sau - diluate cu puțină apă - cu pulverizatorul sau cu pistolul de vopsit Neocolor-ul este foarte apreciat de pictori Se găsește în seturi de 18 culori care, amestecate între ele, oferă tot atâtea posibilități de-a obține nuanțe, tonuri și vibrații ca și paleta pictorului în ulei Aderă bine la pânză, carton, hârtie, lemn, sticlă, plastic, ciment sau la suport de metal feros Se pot obține efecte speciale prin amestec cu praf de marmură, nisip sau alte materiale de construcții Ciberlux înlocuiește smalțurile tradiționale metalice pe bază de solvent, îmbunătățind efectul decorativ și conferindu-i o durată mai mare în timp datorită faptului că suprafața tratată nu se închide la culoare prin oxidare Culorile acestui set pot fi utilizate pure sau în amestec cu coloranți universali Culorile Tutocolor și Ciberlux, datorită marii rezistențe la umiditate, au fost folosite cu succes în occident la zugrăvitul exterior al clădirilor și la crearea unor decoruri de mare efect pe fundul piscinelor sau al bazinelor de înot Stabilcolor-ul și Tutocolor-ul se mai pot folosi la obținerea efectelor de învechire în restaurarea oprelor de artă Cu ele se tratează picturi, rame, bronzuri etc Culorile Lumen reprezintă un set de culori acrilice luminoase, ele fiind fluorescente sau fosforescente Sunt folosite la reclamele de stradă, la indicatoarele de circulație sau în unele picturi ori decoruri care se expun în interioare întunecate pentru efecte vizuale puternice Trebuie menționată importanța paletei pe care se prepară nuanțele și tonurile culorilor, cuțitul de paletă și șevaletul care ține imobilă, la nivelul ochilor, pânza ori cartonul Cuțitul de paletă este o lamă subțire și flexibilă de oțel dotată cu un mâner care seamănă, să zicem, cu o mică și firavă mistrie de zugrav Având mărimea unui briceag deschis, unealta e folosită de artist la curățatul prin răzuire a paletei ori a pânzei, dar uneori, din cauza unor efecte specifice, asemănătoare unui mozaic de pete plate, se pictează direct cu el II 3 Materiale suport pentru desen sau pictură Hârtia velină este foarte bună pentru desenele în creion sau în peniță Numită și hârtie de scris, poate fi găsită, în vrac sau la bucată, în orice librărie, la prețuri acceptabile De 136 aceeași calitate, această hârtie reprezintă și materialul din care sunt făcute caietele fără linii ale elevilor, maculatoarele sau unele blocnotesuri Folosirea acestor caiete este bună pentru că implică păstrarea laolaltă a desenelor, indiferent de calitatea lor Asta ajută studiul evoluției în timp al sistemului psihic al copilului sau a aptitudinilor de care dispune În grupul hârtiei albe veline, Hârtia de xerox e de calitate superioară, însă nivelul cel mai înalt al albului imaculat îl atinge hârtia cretată Deși albe, toate aceste hârtii nu sunt suporturi bune pentru acuarele pentru că apa le modelează ireversibil forma Hârtia de ambalaj, pentru nuanța sa gălbuie sau maronie, pentru porozitate, rezistență și grosimea relativ sporită, este uneori preferată de artiști pentru schițe sau crochiuri în cărbune, în tuș ori în pastel Coloritul ei sugerează un cadru intim desenului Blocul de desen oferă hârtie bună atât pentru desen, transpus cu orice instrument, cât și pentru acuarelă Grosimea și porozitatea foii permit, în sfârșit, absorția unei mari cantități de apă și evaporarea sa în timp, fără să-i modifice forma plană Cartonul duplex reprezintă două straturi de hârtie groasă lipite între ele prin presare Urmând același procedeu, dar lipind între ele trei straturi de hârtie sau de carton, se găsește și cartonul triplex Grosimea acestor două cartoane permite pictatul în tempera sau în guașă Mucavaua este un carton mai gros decât triplexul, întrebuințat mai mult la fabricarea unor cutii, ambalaje sau a copertelor rezistente de carte Spre deosebire de duplex sau triplex, care au măcar una din suprafețe albă, mucavaua este gri, dar oferă, prin rezistența structurii, încredere deplină pictorilor care folosesc culori tempera sau chiar culori în ulei Mulți dintre ei, din diferite motive, preferă suportul de carton pentru transpunerea unor opere definitive Păstrate în condiții bune de conservare, picturile pe carton-mucava rezistă în timp la fel de bine ca cele pictate pe pânză În cazul picturii în ulei, atât cartonul, cât și pânza, se cer mai întâi tratate cu un grund alcătuit din clei de oase în amestec cu alb de zinc Fără acest liant, uleiul din culori e supt de carton sau de pânză și pigmenții își pierd cu totul calitățile S^Pânza de pictură este făcută din in, iar pentru lucrări mai mari, din cânepă Țesătura pânzei de in e fină, iar a pânzei de cânepă e rară, cu firul gros Se face mai întâi un cadru rigid rectangular din lemn, de dimensiunea viitorului tablou, numit șasiu Întinsă cu toată puterea, pânza se fixează în cuișoare pe acest suport, după care se pensulează amintita soluție de clei pe întreaga sa suprafață - insistând unde atinge lemnul, pentru aderență Umezită, pânza se înmoaie, dar prin uscare se întărește, ajungând să sune ca toba De obicei, pe orice material textil tradițional se pictează doar în culori de ulei, nu cu cele solvente în apă Acuarela, tempera sau guașa, înmoaie soluția cu care a fost impregnată 137 pânza, și pictarea unei suprafețe nerigide, e dificilă Chiar și o simplă hârtie, când desenăm pe ea, se cere așezată pe suprafața plană a mesei ori a băncii din sala de clasă Lemnul, în formă de scândură, poate fi un bun suport pentru pictură dacă se folosesc doar porțiunile cu fibre drepte, fără noduri Pentru a păstra permanent suprafața lemnului plană, se armează partea sa dorsală, la două niveluri, cu două șipci orientate transversal pe direcția fibrelor Șipcile pot fi prinse cu șuruburi, dar metoda clasică este pătrunderea lor prin două șanțuri săpate în forma numită coadă de rândunică, în grosimea scândurii Sistemul permite chiar atașarea mai multor scânduri, ceea ce ajută la crearea unor suprafețe mai mari După încleiere, chituire și șlefuirea plană a suprafeței de pictat lemnul se tratează, dacă vrem să pictăm în culori de ulei, cu aceeași soluție din clei de oase cu care am văzut că se prepară pânza Pe lemn se mai poate picta și în tempera sau guașă În această situație liantul pentru culori este o pastă albă, numită caseină, rezultată din amestecul albușului de ou și brânză dulce de vacă Pictura pe lemn se folosește în mod curent la crearea icoanelor, la altarele din bisericile creștine sau la paravanele care separă sectoare în interiorul unor locuințe de epocă De asemenea a fost foarte apreciată în Renaștere Zidul Pictura pe perete se poate practica în tempera, în culorile solubile în apă folosite la zugrăvit sau chiar în culori de ulei Cea mai apreciată dintre picturile aplicate direct pe perete este fresca Pentru aceasta zidul necesită o pregătire specială Peste stratul de mortar se tencuiesc 4 -5 straturi de var stins în care s-au amestecat câlți de cânepă tocat mărunt Suportul propriu-zis al picturii este pasta de var, iar câlții constituie armătura interioară a întregii tencuieli, așa cum rețeaua din sârmă de fier reprezintă armătura planșeului de beton Pe ultimul strat de tencuială, ușor întărit, dar neuscat, se desenează și se pictează repede imaginea în culori ieftine de zugrav Toată operația durează o singură zi, așa încât pictorul de biserici e constrâns să-și împartă întreaga suprafață a muncii în zeci de fragmente, nu mai mari de 2 metri pătrați, atât cât să poată termina un sector până seara Căci a doua zi, uscată, tencuiala nu mai îngăduie aderența altor culori nici măcar sub forma unor corecturi Tempera nu este bună pentru frescă Culorile solvente în apă ale zugravului intră în ultimul strat de var și se pietrifică prin uscare Așa se explică de ce fresca poate dura mai multe secole, uneori chiar milenii, cum sunt cele din mormintele egiptene sau din palatele minoice Tempera acoperă suprafața pictată cu o peliculă care, uscată, se scutură în timp În cazul când pictează peretele în culori de ulei, pentru aderență, se impune ca acesta să fie mai întâi zugrăvit cu patru straturi de humă, dintre care doar primul este în stare pură, iar celelalte trei sunt amestecuri de humă și ulei de in fiert Cantitatea de ulei crește 138 progresiv pentru fiecare strat în următoarea proporție: 20%, 40% și 60% Preparat în felul acesta, orice perete, după uscare, poate fi pictat în culori de ulei fără ca acestea să-și piardă calitățile în timp Așa a pictat Gheorghe Tattarescu mai multe biserici în țară, iar Luchian una la Alexandria II 4 Mozaicul și vitraliul Pentru că operează tot cu linie, punct și pată de culoare pe o suprafață plană, și unul și altul aparțin domeniului larg al picturii dar în segmentul lor, materialul cu care se creează imaginea este însuși materialul suport, având rol decorativ j Vitraliu nu înseamnă pictură pe sticlă, cum e tentat să creadă, la o primă vedere, omul obișnuit Suprafața geamului nu se pictează cu pensula, cum se practică pe carton, pe pânză, pe hârtie ori pe perete E drept că s-au pictat și se pictează icoane pe sticlă dar niciodată nu le montau în canatul ferestrelor pentru a fi admirate prin lumina care transpare prin ele În urmă cu două secole au apărut succedanee care imitau vitraliul prin aplicarea culorii pe geam folosind, ca liant, silicatul de sodiu, numit popular apă de sticlă Legată de această tehnică, în secolul al XlX-lea apare și se dezvoltă ornamentarea cu imagini a geamului alb-opac, care separă unele interioare din locuințe, prin atacarea sticlei cu acid fluorhidric Se creează compoziții rafinate cu imagini idilice vaporoase, scene mitice, ornamente cu flori sau chiar compoziții geometrice, nonfigurative Vitraliul autentic este o fereastră alcătuită din bucăți de sticlă colorate în structura lor și montate într-o rețea de rame subțiri de metal Aceste rame constituie desenul de contur care separă între ele suprafețele colorate și compune ansamblul imaginii artistice Vitraliul apare și se dezvoltă ca operă de artă în perioada Romanică a Evului Mediu și atinge culmea măiestriei artistice în Gotic S-a folosit la ferestrele castelelor, la palate și mai ales la biserici Constituie principala sursă de lumină din interiorul marilor catedrale gotice Culorile sticlei colorate au prospețimea și puritatea foarte apropiate de cea a culorilor lumină Deși ferestrele marilor edificii de cult sunt uriașe, frumusețea vitraliilor montate în ele nu poate fi percepută decât din interior Mozaicul este o lucrare artistică policromă plană realizată prin asamblarea unor cuburi mici, sensibil egale în dimensiuni, rezultate din spargerea unor pietre mari Rocile se găsesc într-o largă varietate cromatică Se întâlnesc practic toate culorile, în foarte multe nuanțe Ca și în cazul vitraliului, tehnicitatea realizării unui mozaic este simplă, dar necesită un volum serios de muncă, atenție și multă răbdare Lucrarea începe practic o dată cu crearea unui proiect, de obicei la o scară redusă, care să reprezinte imaginea colorată a 139 viitorului mozaic Ghidat de această lucrare, artistul face un desen, în creion sau cărbune, pe hârtie, la dimensiunea definitivă a lucrării, și îl întinde pe suprafața plană a unei pardoseli Pe acest desen sunt notate sectoarele cromatice ale lucrării Pietricelele, tăiate la o ghilotină specială, sunt triate în mai multe grămezi, în funcție de culoarea pe care o au De aici ele sunt alese și plasate ordonat în spațiile rezervate pe suprafața hârtiei După terminarea integrală a acestui aranjament, urmează mutarea mozaicului în spațiul amplasării definitive Pentru asta se lipește cu cocă moale, preparată din făină cu apă, hârtie peste întreaga suprafață a lucrării și se presează cu mâna în așa fel încât să nu rămână nici un cubuleț de piatră nelipit După uscare, întreaga suprafață a acestei hârtii se împarte în careuri egale între ele, în general de mărimea unei coli de scris Se notează fiecare din aceste pătrate cu câte o cifră sau o literă și se despart sectoarele între ele prin tăierea hârtiei cu lama Întregul mozaic se mută piesă cu piesă și se fixează cu ciment la destinația sa, în ordinea notată pe hârtia care, deocamdată, îi maschează suprafața Mozaicul vertical al peretelui se instalează în brâie orizontale, de jos în sus, pentru evitarea deplasării fragmentelor prin propria greutate, până la întărirea liantului După garantarea aderenței, se poate trece la îndepărtarea cu multă apă a hârtiei lipite cu cocă Ultima operație constă în tamponarea mozaicului cu zeamă de ciment care, intrând printre pietre, le va lega etanș între ele În final, în urma spălării întregii suprafețe cu apă (la o oră după tratarea cu zeamă de ciment!), se poate aprecia reala valoarea artistică a lucrării În situația mozaicului de paviment, în funcție de mărimea acestuia, pietrele pot fi mai mari și lucrarea se poate șlefui în final cu aparatură specială pentru obținerea unei suprafețe orizontale perfecte Mozaicurile de interior, în special cele din biserici, sunt create din pietre tăiate în cuburi mici, cu latura de aproximativ un centimetru De mare prețiozitate sunt mozaicurile realizate din cristal colorat de Murano VI Metode, procedee și mijoace didactice specifice S^Arta plastică, este o artă adresată văzului, și impune ca obiectiv imediat educația vizuală și tactilo-motrice Educația mâinii și a ochiului este o acțiune cu caracter formativ, în civilizația contemporană, care se dovedește a fi mai mult o civilizație a văzului, a exploziei informaționale cu precădere vizuală, educația ochiului fiind un act de importanță majoră Educația ochiului înseamnă a crea și dezvolta, mai ales la elevi, capacitatea de a observa și de a înțelege, de a distinge și a compara, iar educația mâinii reprezintă posibilitatea de a executa fidel rezultatele obținute prin filtrul rațiunii și sensibilității sale, în cadrul muncii proprii Dacă ochiul nu reușește mai mult decât analizarea realității, cu ajutorul mâinii este 140 posibilă sinteza cercetării, verificarea concluziilor finale, utilizarea lor practică Observația aparține ochiului, experimentul mâinii Mâna verifică adecvarea între concept și lucru Ea stabilește raportul nostru cu realul Ne pregătește certitudini pozitive Este organul evoluției Mâna este aceea care scoate o formă dintr-o idee (Marcel Seudrail - Înțelepciunea formelor -1883) Educația instrumentelor operatorii trebuie să se desfășoare pe un front educațional larg, care să cuprindă toți factorii personalității elevului Ea vizează formarea gândirii proprii, suple, complexe, de modelare a întregului fond afectiv care vor contura convingeri pe baza cărora deprinderile artistico-plastice și morale structurează și rafinează gustul artistic, fără de care nu se pot face judecăți de valoare și nu se pot crea atitudini estetice Educația, sprijinită atât pe latura informativă ca și pe cea formativă, are ca principale obiective dezvoltarea înțelegerii artistice asupra formei plane și a tridimensionalului plastic, a mijloacelor de expresie și a limbajului determinat de conținutul ideatic și emoțional Se mai are în vedere judecarea sistematică și obiectivă, lărgirea cadrului informațional asupra evoluției prin stabilirea locului și importanței obiectului artistic în cadrul cultural și istoric Metode și procedee de însuțire a limbajului vizual-plastic - probleme specifice liceelor de artă *4 \ Educația plastică, la fel ca orice formă de învățământ, pleacă de la integrarea valorilor preexistente, scutind efortul redescoperirilor, eliberând în același timp forțele pentru noi descoperiri Urmărește cunoașterea și utilizarea corectă a mijloacelor de expresie, sau deprinderea unei metode pentru a obține printr-o continuitate în cercetări, o coerență în explicare În cadrul procesului de creație, problemele artistico-plastice de studiu pot și trebuie să fie în corelație cu cele de ordin compozițional Basorelieful și ronde-boss-ul sunt cele două forme de exprimare pe care le pot lua procesele de studiu și compoziție a modelajului, avându-se în vedere și gradul de motivație în timpul exercițiului practic În tehnica ceramicii, elevii trebuie să-și testeze înțelegerea modelării unei plăsmuiri plecând de la aspectul tuturor obiectelor de rit, până la forma spațială a vasului utilitar, chiar dacă decorul său de suprafață include mai rar reliefarea Apreciind că în tot manualul s-a vorbit mai mult despre desen și culoare, se va aborda în paginile următoare mai mult probleme legate de sculptură Pentru aceasta, tânărul trebuie să învețe că orice idee imaginată poate fi transpusă și materializată în spațiu, structurată tridimensional, adică poate deveni palpabilă, fiind ea însăși spațiu Pentru o mai bună 141 înțelegere a funcțiilor sintactice ale procesului artistic în alcătuirea unui obiect plastic sculptural s-au disociat următoarele trei obiective de studiu în procesul de creație: 1 Studiul elementelor de limbaj plastic; 2 Studiul naturii și structurile ei; 3 Compoziția artistică și structura sa plastică În desfășurarea fiecărei activități vor fi urmărite toate trei obiectivele, cu o pondere mai mare sau mai mică a uneia sau a alteia, în funcție de tema propusă ori de capacitatea de asimilare a cursantului În tehnica modelajului, folosită atât în crearea sculpturii artistice cât și în crearea unei forme ceramice, mersul gândirii este invers decât cel al cioplitului Obiectul este clădit încet, încet, prin adaosuri succesive de material Imaginea obiectului este anticipată mintal și artistul, în timpul muncii, își dirijează permanent atenția în raport de aspectul ei Spre deosebire de modelaj, practicarea cioplitului pietrei, în care forma este eliberată din blocul geometric al rocii, impune o disciplină condiționată de avansarea plan cu plan în interiorul volumului Michelangelo a dat o imagine sugestivă a operațiunii, comparând-o cu scoaterea unei figuri din apă Marele avantaj al cioplitului constă în unificarea formelor prin faptul că masele mari, care sunt hotărâtoare pentru expresivitatea volumelor, premerg detaliile Familiarizarea cu cele două tehnici de sculptură duce la așa-numitele forme construite, care sunt bazele reprezentării artistice tridimensionale Alegerea între materialele clasice ale sculpturii și materialele noi, moderne, dictată de concepția despre volumul artistic, de sensibilitatea autorului și de natura operei imaginate Problemele compoziționale pot fi reprezentate în motive figurative sau nonfigurative La liceele de arte plastice, începând din clasa a IX-a, se propun spre rezolvare probleme privind înțelegerea complexă a structurilor naturale organice sau anorganice, a unor fragmente anatomice umane din ghips, crescând în complexitate, gradat, în semestrul doi De altfel, gradația de la simplu la complex este o caracteristică generală pentru toți anii de studiu, atât în domeniu sculpturii cât și în disciplinele plastice complementare Problemele compoziționale, trebuie să fie abordate în strânsă legătură la toate disciplinele artistice, în special la desen, insistându-se pe înțelegerea și descifrarea problemelor de proporție, mișcare, echilibru, măsură, ritm, experimentate în lucrări figurative sau abstracte Relieful plat - basozelief - cel mediu - mezorelief - sau cel înal - altorelief - decorativ sau artistic, figurativ sau abstract, pot fi practicate de elevi în lucrări compoziționale simple, previzibile sau aleatorii, folosindu-se uneori și metode didactice de exercițiu-joc Prin intermediul acestor exerciții se pot realiza planșe cromatice ori volume sculpturale expresive, 142 în baza diferitelor sugestii obținute, mai mult sau mai puțin, întâmplător Un element expresiv important și spectaculos îl constituie spațiul plastic exprimat prin relația gol-plin, în compoziții deschise în ronde-bosse, în care elevul, rezumându-se la exerciții-joc, modelează volume compacte, structurându-le în așa mod încât să devină piese de studiu Exercițiile-joc în diverse materiale ca: lut, plastilină, lemn, sârmă, ipsos, metal, textile etc pot constitui atracții pentru elevi Se recomandă ca înaintea realizării compoziției ei să fie bine informați asupra modului de construcție a unor opere de artă consacrate, care au abordat aceleași probleme plastice Lucrările care au incorporată în forma lor mișcarea, trebuie să includă relația dintre aceasta și formă, având ca punct de plecare studiul unor aspecte dinamice naturale, expresive, ca păsări, fluturi, pești, etc Ideea permite studii cu caracter analitic și compozițional prin aplicarea metodei modelării prin descoperire și a exercițiilor joc Lucrări remarcabile, exemple elocvente, ușor de reținut de cursanți în rezolvarea acestei probleme, sunt lucrările lui Brâncuși Pasărea măiastră, Broasca țestoasă, Cocoșul, Peștele etc Reluând ideea păsării în diferite variante, într-un interval de treizeci de ani, Brâncuși s-a ridicat de la prima viziune, încărcată de corporalitate, la simbolul elanului vertical al înălțării, obținând prin abstractizarea ultimului detaliu, esența ritmului unit cu ființa formei ei specifice Una din problemele importante legate de studiul volumelor și compoziției sculpturale este studiul desenului În ultimii ani, în liceele de specialitate disciplina e predată de sculptori, cu un avantaj clar în sensul înțelegerii formei depline prin folosirea desenului sculptural În felul acesta activitatea desenului este pusă cu adevărat în slujba volumului iar schița ideilor compoziționale ale sculpturii și studiul formelor naturale conduc la îmbogățirea memoriei și ascuțirea spiritului de observație Plecând de la studiul în desen, apoi la modelarea în ronde-bosse a diverselor fragmente anatomice după mulaje în ghips ca: ochiul, nasul, gura, urechea, mâna, piciorul, craniul etc se ajunge la rezolvarea unei teme mai complexe, și anume aceea a măștii faciesului Se recomandă pentru asta studiul unei măști antice: Homer, Venus, Hermes etc Compozițiile figurative cu un singur personaj sau compozițiile de grup cu diverse subiecte, statice sau dinamice, în care proporțiile, mișcarea și ritmurile vor fi dominante în urmărirea temei, vor alterna cu compoziții abstracte geometrice, spațiale, în care relația plin-gol și dominanta compozițională (verticală, orizontală, oblică, zigzagată, circulară, spiralată etc ) să aibă diferite semnificații: înălțare, cădere, liniște, agitație, forță, tensiune etc În același timp se recomandă conceperea în forme specifice unor materiale Măsura și ritmul 143 sunt evidente în orice compoziții Ele, prin distribuirea golului și plinului, a efectului luminii și umbrei pe suprafața volumului, vor duce la sugerarea mișcării și a deplasării în timp Prin procedee tehnice ca adăugare sau încărcare elevii-artiști învață diverse modalități de reprezentare a reliefului, cum ar fi: plat, mezorelief, altorelief, relief decorativ, tehnica traforului etc Compozițiile închise, monolite, vor alterna cu cele deschise în care dezintegrarea optică a solidității materiale poate urmări iluzia penetrației volumelor de către spațiu Se vor folosi planurile netede și lucioase care reflectă lumina, sau polisajul suprafețelor simple ale materiei, care devine translucidă, ca în cele mai multe din operele lui Constantin Brâncuși j III 2 Metode de analiză a operei de artă într-o manieră sincretică - nivel gimnazial Între șase și unsprezece ani copiii se exprimă foarte ușor prin intermediul desenului După această vârstă apare un blocaj datorită dezvoltării gândirii critice Dacă în etapa șase -unsprezece ani copiii desenează folosind scheme simbol, redau ceea ce au reținut și ceea ce au înțeles din ceea ce au văzut, după vârsta de zece - unsprezece ani doresc să redea ceea ce văd și astfel întâmpină dificultăți legate de mijloacele tehnice și limbajul specific artelor plastice Astfel, o manieră utilă de a realiza o introducere în limbajul artistic-plastic procedeele, tehnicile și mijloacele specifice de lucru o reprezintă folosirea ca modalitate de exemplificare a imaginilor - reproduceri de artă De-a lungul anilor practica demonsterează că studierea lucrărilor artiștilor dezvoltă imaginația și creativitatea elevilor Majoritatea artiștilor au studiat lucrările înaintașilor absorbind experiența acestora în propriul stil Cea mai mare provocare a unui cadru didactic la orele de educație plastică este probabil găsirea unei modalități de a-i încuraja pe elevi să ofere timp, atenție și înțelegere lucrărilor de artă Multitudinea de imagini pe care le văd copiii la televizor, în reviste sau pe stradă prin intermediul panourilor publicitare dezvoltă o percepție nediferențiată lucru care poate duce la incapacitatea de a analiza imaginile și de a reflecta asupra semnificației lor Astfel când vor vizita o galerie de artă sau un muzeu nu vor fi capabili să identifice semnificațiile proprii atribuite lucrărilor sau nu vor fi capaili de o analiză mai profundă și vor trece în viteză de la o imagine la alta Din această perspectivă practica de a utiliza imagini-reproduceri de artă la orele de educație plastică, ca puncte de pornire în analiza și interpretarea lucrărilor artiștilor este bine venită Observând lucrările artiștilor copiii pot învăța despre felul în care lucrurile, fenomenele, sentimentele, situațiile de viață sunt sau pot fi percepute, imaginate sau interpretate și transpuse pe suplafețe vizual-plastice De exemplu în afara atelierului, în mediul înconjurător, multe fenomene pe care le dorim a fi observate de 144 către copii sunt complexe și tranzitorii: schimbarea continuă a luminii și a atmosferei face dificilă observarea și redarea norilor și a apei Observând picturile lui John Constable (1776-1837) elevii pot învăța cum să picteze nori sau pot să înțeleagă felul în care poate fi redată apa studiind picturile lui David Hockney (1937-) înainte de utiliza o lucrare de artă ca punct de plecare în achiziția elementelor de limbaj plastic, a procedeelor, a tehnicilor de lucru este necesară analiza lucrării respective Astfel, elevii se pot implica atât personal cât și critic în interpretarea operelor de artă constituindu-se astfel baza educației vizual-artistice Filosoful Alasdir Machntyre ridică problema unei lumi în care experiențele senzoriale nu pot fi interpretate și atunci totul s-ar reduce la descrieri senzoriale luate ad-literam: asia este ceea ce văd, asta este ceea ce simt, ating, gust, aud”20 Astfel am fi confruntați cu o lume plină de forme, mirosuri, senzații, sunete și nimic altceva O astfel de lume nu naște întrebări și nu furnizează răspunsuri Elevii pot fi bine instruiți în domeniul limbajului vizual și își pot însuși tehnicile și procedeele desenului, picturii dar în același timp trebuie să învețe cum să adreseze întrebări despre lucrările de artă Fără întrebări nu există răspunsuri și fără răspunsuri există posibilitatea ca arta să devină tăcută, lipsită de semnificație, irelevantă pentru copii Echipa de artiști și critici de artă de la Tate Modern (UK) în decursul anilor de experiență cu publicul, elevii și cadrele didactice a identificat modalități (”ways in”) de abordare, prezentare, descifrare, descoperire a lucrărilor de artă din galerie Astfel sunt propuse patru cadre distincte de interpretare a lucrărilor de artă: ”a personal approach, ways in to the subject, ways in to the object, ways in to the context”21 Pentru fiecare cadru există mai multe niveluri de analiză și pentu fiecare nivel echipa a propus întrebări cheie care să ghideze interpretarea și să faciliteze descoperirea semnificațiilor lucrărilor din galerie: Abordarea personală, experiența diferită, personală și socială, ideile și convingerile fiecăruia determină întrebările și răspunsurile legate de lucrările de artă iar acest aspect nu trebuie ignorat ci trebuie să constituie punctul de pornire în interpretarea unei lucrări, întrebări cheie: Eu: Care este prima mea reacție legată de lucrare? De ce mă face să mă simt sau să gândesc în aceest fel? Cine sunt eu? Care este felul în care vârsta, genul, rasa, determină reacția față de ceea ce simt? în ce fel răspunsurile îmi dezvăluie atitudinea, 211 Alasdir Machntyre citat din Helen, Katherine G„ The Ari Gallery Handbook: A Resource for Teachers, Tate Publishing, 2006, pag 54 21 Helen, Katherine, G , The Art Gallery Handbook: A Resource for Teachers, Tate Publishing, 2006, pag 53-64 145 valorile, credințele? Cum mi se schimbă opiniile în decursul timpului și prin intermediul discuțiilor cu ceilalți? Lumea mea: Despre ce îmi amintește lucrarea? De ce îmi reamintește despre asta? În ce fel țara mea, regiunea de baștină, familia, casa, trecutul îmi afectează reacția? Cum sunt răspunsurile mele, similare sau diferite de cei din jurul meu? Experiența: Fiecare avem experiențe și interese diferite atunci când privim o lucrare de artă care ne determină să o intrepretăm diferit Obiectul - prezența lucrării - orice lucrare de artă are calitățile sale, indiferent de stilul și perioada căreia îi aparține Astfel se poate face o analiză a materialelor, procesului de lucru, se poate vorbi despre linie, ton, culoare, spațiu Întrebări cheie: * Culoare/formă/suprafață/manieră de lucru: De ce artistul a utilizat anumite culori, forme, o anumită manieră de lucru? Ce vocabular de artă pot folosi pentru a descrie liniile, textura lucrării? Materiale: Din ce materiale este realizată lucrarea? Sunt materiale tradiționale, sunt materiale găsite? Este important materialul din care este realizată lucrarea? Care ar fi reacția față de lucrare dacă artistul ar folosi materiale diferite? Ce conotație sau ce asocieri determină materialul din care este realizată lucrarea? Procesul: Cum a fost realizată lucrarea? Ce abilități implică? Ce modificări au fost făcute în timp ce artistul a realizt lucrarea? Mărimea: Cât de mare este lucrarea? De ce este atât de mare? Ar fi modificări mari dacă ar fi mai mare sau mai mică? Spațiu/poziționare/mediu: Este creată iluzia spațiului în lucrare, formele sunt bidimensionale sau artistul s-a folosit de spațiul real? Cum se poziționează privitorul față de lucrare? Este forțat să o privească dintr-un loc anume sau într-un fel special? Se poate ^conștientiza propria poziție în spațiu? Cum relaționează lucrarea cu spațiul din jur? Timp: În cât timp a realizat artistul lucrarea? Ce fel de timp este implicat, unul real sau unul ficțional? Are lucarea un timp al ei sau lucrarea în sine schimbă percepția asupra timpului nostru? Subiectul- despre ce este vorba- fiecare lucre spune ceva, prin intermediul titlului, prin conținut, prin tipul lucrării Întrebări cheie: Conținutul: Despre ce este lucrarea? Ce se întâmplă? Mesajul: Ce întrebare stârnește lucrarea? Ne determină să răspundem într-un anume fel? Este 146 o poveste, o comandă, o provocare? În afară de descrierea a ceea ce se vede, se poate specula ceva legat de ceea ce ar mai putea fi? Există anumite simboluri care pot fi recunoscute? Titlul: Cum a numit artistul lucrarea? Titlul schimbă felul în care este percepută lucrarea? Tema: Există o tema generală care leagă lucrarea analizată de alte lucrări? Tipul/genul: Este o abordare contemporană sau un gen tradițional din istoria artei: nud, peisaj, scene de viață? Contextul - relaționarea cu lumea largă - o lucre de artă nu poate exista de una singură Examinarea informațiilor de tipul - cine a realizat-o, când, cum a fost realizată, poate genera semnificații noi În aceeași măsură prezentul ca și trecutul poate schimba lumina în care este percepută o lucrare De exemplu câmpuri și zone ca politica timpului, societatea, știința, cultura vizuală, pot influența felul în care privim o lucrare de artă Л Întrebări cheie: Când/ unde: Când și unde a fost realizată lucrarea? Se pot face conexiuni între lucrare și locul și perioada când a fost realizată? Cine: Cine a realizat-o și pentru cine? Istoria: Se poate relaționa cu perioada istorică și politică a timpului în care a fost realizată? Sunt abordate principalele idei istorice sau nu? A cui istorie o descrie? Prezentul: Cum este văzută lucrarea astăzi și cum diferă ce felul în care era văzută când a fost realizată? Cum s-au schimbat opiniile și de ce ? Alte domenii de creativitate/extinderea câmpului de cunoștințe: Cum relaționează lucrarea cu alte arte sau alte domenii, de exemplu muzică, teatru, știință, psihilogie, geografie, matematică, ecologie? Amplasamentul: Cât de mult spațiu există în jurul lucrării și cum relaționează lucrarea cu ^celelalte lucrări din jur? Mărimea camerei, lumina, culoarea pereților crează o anumită ✓^^semnificație? Cum ar arăta lucrarea în alt spațiu, atât afară sau înăuntrul galeriei? V Adresând întrebări despre lucrările de artă și interpretându-le, reflecând asupra lor se îmbunătățește experiența de viață Elevii care se consideră mai puțin stăpâni pe tehnica de lucru au astfel ocazia să se dezvolte generând păreri personale despre lucrările de artă Totodată se pot realiza legături între cunoștințele de teorie a artei, istoria artei și practica artistică Stima în sine poate crește, elevii căpătând încredere în propriile opinii, se dezvoltă motivația de a împărtăși ideile și capacitatea de a folosi un vocabular specific într-un context concret, se dezvoltă gândirea creativă prin nașterea unor idei noi, se îmbunătățesc capacitățile 147 de comunicare, se dezvoltă abilitățile de rezolvare de probleme prin realizarea de conexiuni, comparații între informații Modelul propus mai sus poate fi adoptat, cu destul de multă ușurință și adaptat design-ului obișnuit al unei ore de educație plastică III 2 1 Expemple de activități ce dezvoltă creativitatea și spiritul de analiză Alte exemple de activități prin care cadrul dicactic poate încuraja elevii să-și dezvolte o atitudine critică față de lucrările de artă sunt prezentate în cele ce urmează: > Înainte de a genera o discuție cu întreaga clasă este mai productiv ca elevii să discute între ei sau în grupuri Astfel elevii pot fi împărțiți în cinci sau șase grupuri Fiecărui grup i se distribuie același set de reproduceri și se cere ca fiecare grup să decidă o ierarhie a lucrărilor în funcție de cât se simt de atrași de imagini Fiecare grup trebuie să prezinte alegerile făcute și să le justifice Profesorul adresează întrebări legate de alegerile făcute direcționând discuția astfel încât elevii să facă o diferențiere clară între conținut și elementele vizuale folosite de artist > Alegerea spontană a lucrărilor poate genera discuții interesante dar cadrul didactic poate alege deliberat anumite lucrări care pot exemplifica și susține anumite teme de discuție ca de exemplu: lucrări realizate într-o gamă cromatică redusă, picturi cu lumini dramatice și contrast închis-deschis, picturi în care același subiect a fost tratat diferit 'O-JV > Pentru că imaginile fac parte din viața noastră de zi cu zi, este necesar ca elevii să fie încurajați să facă diferențieri și să observe detalii Dincolo de o privire fugitivă, semnificația unei lucrări poate fi decoperită dacă elevii sunt solicitați să găsească de exemplu trei aspecte/părți ale lucrării care sunt mai interesante sau trei părți ale lucrării care sunt diferite una de alta > Creația unui artist poate fi folosită ca material pentru dezvoltarea personală a elevului z^^Prin conținutul lor, picturile port fi inventive la nivelul povestirii sau narațiunii pe care V o transmit De exemplu se analizează o lucrare ce conține personaje și elevii se pot întreba cum a fost pictată acea lucrare, ce s-a întâmplat înainde de a fi pictată și după ce a fost pictată, cum sunt personajele de fapt când nu pozează pentru artist, cum și-ar prezenta familia într-o situație similară sau familiară, etc > Imaginarea lucrării ca un cadru dintr-un film poate conduce la interpretări interesante despre ce s-a întâmplat cinci minute înainte și cinci minute după cadrul redat 148 > În discuțiile cu elevii se poate lua în considerare faptul că o lucrare poate fi prezentată publicului în contexte diferite: picturi familiare pot fi folosite pentru a decora obiecte familiare de exemplu pot apărea pe timbre, haine, ambalaje de ciocolată, cutii de ceai sau pentru a face publicitate unor produse De aici se poate naște întrebarea dacă ceeași lucrare este percepută difert când se situează într-o galerie sau este redată într-un calendar sau pe un panou publicitar > O modalitate foarte la îndemână în a-i ajuta pe copii să înțeleagă cum este realizată o lucrare este reconstruirea ei din aproximativ aceleași materiale ca obiectele folosite în pictură Se pot naște discuții despre și comparații între imaginea reală și cea pictată subliniindu-se faptul că artistul a fost selectiv sau nu atunci când a pictat după imaginea reală Aceste discuții pot fi puncte de plecare în realizatea lucrărilor de către copii pe teme similare Copierea lucrării unui artist poate avea valoare dacă prin această practică sunt dezvoltate capacitatea de înțelegere și abilitățile elevilor Simpla copiere a unei lucrări nu are valoare educativă pentru că doar facilitează o modalitate ușoară de producere a unei lucrări frumoase A lucra după imagini-reproduceri de artă are o finalitate concretă și pozitivă când atenția copiilor este canalizată spre aspecte particulare pe care le pot învăța în încercarea de a le reproduce Realizarea unei copii este o modalitate de explorare a tehnicilor și metodelor folosite de artist dar constitue doar primul pas în ajutorul oferit copiilor de a-și constitui propriul sistem de lucru Exemple de activități în care o lucrare de artă poate fi interpretată practic de către elevi: > O pictură poate fi împărțită pe secțiuni și fiecare elev trebuie să interpreteze o anumită secțiune în așa fel încât să se potrivească cu a colegului (rezultă un puzzle lucrat în grup) > O pictură este proiectată pe un perete caroiat Ficare elev își alege o parte care-i place ^mai mult și o lucrează folosind o altă tehnică, alt stil, alte materiale, etc Li se prezintă elevilor reproducerea la o scară mică iar lucrarea trebuie lucrată la scară mare, scară naturală sau supradimensională și invers > Elevii sunt solicitați să interpreteze o pictură în altă gamă cromatică, acțiune care poate genera discuții despre felul în care culoarea poate modifica felul în care este percepută o lucrare > Se pot compara picturi cu același conținut tematic dar aparținând unor stiluri/școli diferite Elevii pot fi solicitați să interpreteze o pictură în stilul altui artist 149 > Elevii pot fi împărțiți în grupuri și fiecărui grup i se distribuie câte o pictură Fiecare elev trebuie să observe și să analizeze în manieră personală lucrarea și să facă un comentariu detaliat, scris Li se pot da câteva indicii pe care să nu le omită în descriere: conținutul, semnificația, atmosfera, elementele de limbaj plastic, maniera de lucru Descrierile se schimbă între grupuri și fiecare elev va realiza o lucrare pe baza descierii primite La final se vor compara descierile cu lucrările realizate și cu lucrarea de artă interpretată Se poate lucra cu clase paralele, de același nivel și se pot schimba descrierile aceleiași lucrări între clase Filosoful Artur Danto vorbește despre "întruchiparea semnificației” cu referire la faptul că o lucrare de artă este întruchiparea lumii artistului pe care a facut-o cunoscută prin intermediul materialelor Pentru ca elevii să aibă o întâlnire semnificativă cu opera de artă trebuie să știe cum să o interpreteze pentru a-și putea reprezenta lumea artistului Acest lucru presupune extinderea învățării dincolo de limbajul formal al artei vizuale (linie, formă, culoare) și formarea de abilități tehnice Abilitățile de lucru trebuie formate în paralel cu dezvoltarea vocabularului de specialitate și a capacității de analiză, interpretatre, explorare și exprimare a ideilor III 3 Metode didactice și mijloace de învățământ utilizate în predarea educației vizual-plastice ,, Metoda - ansamblu al operațiilor ce se constituie ca instrument al acțiunii, prin intermediul căruia subiectul cunoscător abordează dezvăluirea esenței “ ,, Mijloacele de învățământ - ansamblul materialelor utilizate în procesul de învățământ și care prin valorificarea potențialului lor pedagogic, sprijină realizarea eficienta a obiectivelor educației “ ^(Dicționar de pedagogie, Ed Didactică și Pedagogică București, 1979) III 3 1 Prezentare generală Metodologia organizării și desfășurării activităților artistice - plastice se referaă la metodele de predare - învățare prin care se urmărește exersarea funcțiilor intelectuale condiționată de informațiile transmise și de modul în care acestea sunt transferate (educator - școlar) In practica didactica, metoda este calea de urmat în vederea atingerii obiectivelor 150 instructive - educative propuse de programele școlare (obiectivele cadru și cele de referință) precum și scopurile sau obiectivele operaționale urmărite în cadrul fiecărei activități Se folosește sintagma metode și procedee deoarece în structura fiecărei metode sunt incluse mai multe procedee care fac ca metoda să fie eficienta și mai interesanta Metodologia procesului de învățământ (ansamblul metodelor)trebuie să aibă un caracter dinamic, flexibil și să duca la creativitatedidactica Metodele au funcții în sine, adică sunt bine individualizate, au funcții generale sau sunt polifuncționale Funcțiile cu caracter general sunt: - funcția cognitivă - organizarea și dirijarea cunoașterii teoriei elementelor de limbaj dar și a tehnicilor de lucru sau a modalităților de organizare compozițională; - funcția motivațională - de trezire a interesului pentru creația plastica, pentru transformarea formei, pentru descoperirea armoniilor cromatice și pentru domeniul plastic în general; - funcția operațională - element de legătură intre elev și conținuturile specifice disciplinei plastice, intre obiectivele operaționale propuse și temele plastice propuse; - funcția formativ - educativă - de modelare a atitudinilor, convingerilor și sentimentelor fata de frumosul din natura, arta și societate, de exersare și dezvoltare a proceselor psihice și motrice, paralel cu însușirea cunoștințelor și formarea deprinderilor specifice activităților plastice; \ Metodele didactice folosite, trebuie să asigure realizarea sarcinilor specifice instructive - formative ale educației artistice - plastice, fiind legate de dezvoltarea sensibilității, imaginației, gândirii artistice Se urmărește: - dezvoltarea acuității vizuale prin exerciții - joc de observare a unor obiecte diferite ca mărime, grosime, forma, culoare (grade de intensitate ale aceleiași culori) sau exerciții - joc de asociere a culorilor prezentate cu cele specifice elementelor din - dezvoltarea gândirii creatoare (artistice) prin descrierea unor fenomene ale naturii, pentru ca elevul să fie capabil să realizeze asocieri intre obiecte, fenomene, forme, culori, să transforme noțiunile abstracte în noțiuni metaforice cu caractere individuale și semnificative У' In didactica moderna sunt promovate metode activ - participative prin care se pune accent pe atitudinea activă a elevului Participarea la actul învățării este o problema esențială a dezvoltării și se refera la talentul profesorului de a stimula participarea activa și deplina, psihica și fizica, individuala și colectiva a elevului Metodele activ - participative au un caracter formativ - educativ, dezvolta gândirea, memoria, imaginația, voința, potențialul de cunoaștere și creație Metodele didactice nu trebuie să duca la un dirijism excesiv, dirijarea învățării, a executării unei lucrări plastice să fie îmbinată cu munca independentă a 151 elevului pentru ca acesta să-și poată afirma spontaneitatea specifică vârstei, gândirea și imaginația În cadrul disciplinei educație vizual-plastică se poate vorbi de metode de educație estetică prin care se realizează obiectivele educației estetice: Deformarea priceperilor și deprinderilor necesare înțelegerii, interpretării sau creării artei; Dieicunoallfrea [Uanaliza în cadrul a ctivitrU îcblare a capodoperelor artei plastice Dlcrearea ambiantei estetice în incinta ixteriorul scolii Expozițiile de artă plastică ca activități extracurriculare, lărgesc orizontul de creație al elevilor, trezesc interesul pentru arta plastică j III 3 2 Metode didactice specifice * ueMetoda exercițiului - este principala metoda în desfășurarea activităților artistico -plastice și se utilizează în scopul formării de priceperi și deprinderi practice, dezvoltării unor capacități și aptitudini și stimulării potențialului creativ Se realizează exerciții : - De familiarizare cu instrumentele și materialele de lucru - de combinare a culorilor pentru a diversifica și îmbogăți paleta cromatică; - de a prelua și transforma forma spontana ; - de a transfigura formele inspirate din natură pentru a obține forme noi, expresive și sugestive; - de a structura suprafața de lucru după scheme compoziționale adecvate temei plastice și a subiectului; - de a aplica principiile artei decorative în compoziții structurate divers (friza, chenar, joc de fond); ueMetoda exercițiului — joc Această metodă se utilizează în special la elevii din clasele mici pentru ca ei să înțeleagă mai bine anumite probleme legate de culoare și de tehnici de lucru Prin joc se îmbină spontanul cu imaginarul, se produce destindere, plăcere și bucurie Exercițiile - joc pot fi; de observare a elementelor din natură, de imaginație, de descoperire a diferitelor culori (nuanțe, tonuri) sau procedee de colorare (fuzionare, tușare, stropire etc ) Jocul ca metoda didactica nu este un mijloc de divertisment ci un mijloc de cunoaștere, de învățare Exercițiul - joc pune în fata elevilor, situații noi de rezolvare a spațiului plastic, de descoperire a unor efecte expresive de forme sau culori Jocul trebuie să fie un mijloc de stimulare a creativității copiilor Exercitiulexecutare repetata si constienta solicita initiativa si gandirea creatoare Jocul angajează resursele intelectuale, morale, estetice 152 D/Jrfetoda demonstrației - A demonstra cu ajutorul materialelor intuitive (imagini artistice, planșe, materiale din natura) înseamnă a asigura un suport concret activității de învățare Elevul trebuie să vizualizeze formele din natura și cele artistice, culorile din natura și cele obținute prin diferite tehnici de marii pictori etc Demonstrația practică, la tablă sau pe un suport de lucru în ceeace privește utilizarea elementelor de limbaj plastic sau modul în care se fluidizează sau se combina culorile, reprezintă o secvență importantă în desfășurarea demersului didactic Prin această metodă didactică, informațiile se primesc atât prin văz cât și prin auz, procentul lor de asimilare crește și astfel se evită înțelegerea greșită a problemelor plastice Demonstrația se realizează practic și se susține cu ajutorul planșelor didactice DUMetoda explicației Metoda explicației trebuie să aibă o pondere diferită în funcție de vârsta elevilor și de capacitatea lor de concentrare Dacă explicația este prelungită, la vârste mai mici, apare fenomenul de oboseală De aceea profesorul trebuie să utilizeze alături de limbajul verbal și limbajul nonverbal (gestică, expresia feței) sau modularea vocii și expresivitatea frazei Explicația întotdeauna este însoțită de planșe demonstrative adecvate și de demonstrații practice și legată de experiența anterioara a elevului / / Metoda conversației Conversatia stimuleaza gandirea pentru a elabora raspunsuri prin efort propriu În cadrul metodei conversației se distinge: - conversația euristică (însușirea de noi cunoștințe, - conversația de reactualizare (reactualizarea și introducerea cunoștințelor în noua temă plastică) - conversația de fixare (fixarea și sistematizarea cunoștințelor primite) - conversația de verificare (verificarea cunoștințelor nteoretice legate de tema plastică) - conversația de evaluare a lucrărilor (evaluarea lucrărilor realizate de elevi după criterii de evaluare stabilite) 4În folosirea ecestei metode este important modul în care sunt formulate întrebările Acestea trebuie să fie clare, concise, intr-o terminologie adecvata vârstei copilului Să se evite cele cu răspuns indus, cele stufoase, imprecise sau cele care presupun răspunsuri monosilabice (,,da” - ,,nu”) Pentru a oferi valoare acestei metode, conversația trebuie minuțios pregătită , întrebările să fie formulate cu precizie și să solicite gândirea iar răspunsurile să fie corecte și originale DUMetoda dialogului dirijat Este o metoda didactica apropiata metodei conversației și se adresează cu precădere vârstelor mici Este o cale prin care se înlătură învățarea mecanică de către elevi a unor conținuturi teoretice sau a unor procedee practice Întrebarea ”Ce se 153 întâmplă dacă” în cazul combinării unei culori cu alb sau negru în cantități diferite îi ajută pe elevi să observe că acestea se deschid sau se închid progresiv Metoda dialogului dirijat include mai multe procedee prin care se deplasează centrul de greutate de la întrebările de orientare învățător - elev la cele de investigare elev - învățător Ea conferă o anumita autonomie în abordarea problemelor plastice Eforturile intelectuale ale școlarilor sunt îndrumate în direc ii divergente, ceea ce face ca problema plastică să poată fi rezolvată prin mai multe procedee Astfel se dezvoltă imaginația, priceperea de a culege informații și implicit gândirea creatoare În activitatea plastică, alături de metodele specifice prezentate mai pot fi utilizate și altele cum ar fi: - metoda Brainstorming (asaltul de idei) care permite elevilor să propună mai multe idei de rezolvare a unei probleme plastice; - metoda sinectică vizează de asemenea dezvoltarea gândirii divergente și constă în apropierea prin analogii și metafore de problema plastica - problematizarea prin care se stârnește curiozitatea, dorința de rezolvare pe baza experienței anterioare și aelementului nou care apare în rezolvarea unei teme plastice sau a unei tehnici de lucru Utilizarea metodelor adecvate conținuturilor, obiectivelor propuse, temelor plastice și tehnicilor de lucru, particularităților de vârstă, tipului de activitate, facilitează desfășurarea unui demers didactic eficient și modern III 3 3 Mijloace de învățământ Materialele didactice și mijloacele de învățământ, alături de metode, ajută la atingerea obiectivelor propuse în cadrul unei activități și constituie strategia didactică a activității Prin mijloace de învățământ se înțelege un ansamblu de instrumente materiale și tehnice care sunt folosite în procesul de predare-învățare Materialul didactic este o categorie de material intuitiv cu ajutorul căruia se pot realiza cerințele principiului intuiției Materialul demonstrativ este integrat demersului didactic pentru a lămuri problemele cromatice (armonie, contrast, degrade, griuri colorate) schemele de organizare compozițională (compoziție închisă, deschisă) și diferite tehnici de lucru Mijloacele de învățământ sunt instrumente de acțiune purtătoare de informație care intervin în procesul de instruire, sprijinind învățătorul în activitatea de predare și elevul în efortul de învățare Mijloacele de învățământ pot fi grupate astfel: 154 - mijloace informativ - demonstrative (materiale intuitiv - naturale, obiecte confecționate, ilustrații, albume de arta, tablouri, desene la tabla, planșe demonstrative etc ) - mijloace de exersare a deprinderilor - mijloace de evaluare a rezultatelor În activitatea plastică sunt utilizate mai mult materiale și mijloace informativ -demonstrative care reprezintă surse de informație, ajuta la transmiterea noilor cunoștințe și la exemplificarea unor noțiuni plastice Exemple: / / Cercul cromatic al lui Johannes Itten sau cercul celor 12 culori care permite explicarea unor legi ale culorii necesare încă de la clasele mici Noțiunile teoretice se vor prezenta treptat, în funcție de particularitățile de vârstă și într-o terminologie adecvată Pe baza cercului cromatic, elevii vor observa raporturile de: * - cald-rece; - culoare primară și culoare obținută prin amestec fizic; Л - culori opuse sau diametral opuse; >4 - culori vecine; - culori înrudite (semene) / / Steaua culorilor în care se disting culorile fundamentale și cele binare / / Jetoane colorate se pot confecționa din cartoane de diferite forme (cerc, pătrat, dreptunghi etc ) Aceste jetoane se pot explica și demonstra: - tipurile de culori (culori primare, binare, calde, reci etc ) - degradeurile (tonuri închise și deschise) - monocromie (tonurile închise și deschise ale unei culori) - nuanțe (amestecul dintre două culori vecine) - pata de culoare (picturală și plată) Jetoanele colorate se pot utiliza atât la școlarii din clasele mici cât și la cei din clasele mari Aceștia vor fi puși în situația de a denumi sau a recunoaște cu ajutorul jetoanelor, diferite culori / / Materiale din natură — frunze, flori, insecte, crengi desfrunzite, vase, legume, fructe etc Elevii vor observa culorile și formele naturale, vor denumi culorile și formele observate și vor face comparații de mărime, formă, culoare etc pentru ca pe baza acestora să se poată exprima plastic într-un mod cât mai personal / / Lucrările elevilor realizate de-a lungul anilor și păstrate în mapa profesorului La o activitate se pot prezenta puține lucrări când se urmărește rezolvarea unei probleme plastice și multe lucrări când se urmărește modul de realizare a unui subiect Elevul trebuie să 155 conștientizeze progresiv că același subiect se poate realiza în mai multe feluri, într-un mod cât mai personal / / Albume de artă care vor ajuta școlarii să pătrundă în lumea muzeelor, a creației plastice a marilor pictori Utilizarea albumelor are și un scop educativ prin faptul că elevii vor învăța să iubească, să prețuiască opera de artă și cartea / / Mijloace audio-vizuale care imprimă procesului de învățământ un caracter modern racordat la evoluția tehnică contemporană VII Documentele curriculare „ Complexitatea deosebită a procesului de instrucție și educație presupune o temeinica organizare a lecției În ansamblul activităților menite să asigure creșterea eficienței procesului de instrucție și educație, pregătirea și proiectarea desfășurării lecției este o condiție necesara” (Ghid metodologic pentru aplicarea programelor școlare, MEN/CNC, București, 2000) 156 IV 1 Programele școlare Curriculumul național are ca elemente centrale programele școlare și activitatea de proiectare cu toate componentele ei Programele școlare au în atenție ideea de programare a traseului elevului propus la nivel național Sunt centrate pe obiective și au în vedere rolul reglator al achizițiilor elevilor în plan formativ Programele școlare la educație vizual plastică propun: / / I formarea de competenfcun grad mare de generalitate; / / Iformrea de competente]'specifice care mentUOneaz/rezultaetle așteptate ale învățării și urmăresc progresul elevilor la sfârșitul fiecărui an de studiu ; j ? / / activități de învățare propuse ca exemple de modalități de organizare a lecției de educație plastică; * / / conținuturile sau mijloacele prin care se urmărește atingerea obiectivelor cadru și de referință propuse ; Л Conceptual, programele școlare actuale pun accent pe o gândire specifica fiecărui obiect de studiu, pe caracterul formativ al învățării prin învățarea centrată pe elev La educație plastică programele școlare urmăresc dezvoltarea capacității de exprimare plastica utilizând materialele și instrumentele specifice, dezvoltarea sensibilității și imaginației creatoare, cunoașterea și utilizarea elementelor de limbaj plastic, formarea unor judecăți de valoare artistică, etc IV 2 Planificarea calendaristică Planificarea calendaristică este un document elaborat de învățător în care se urmărește: concordanța dintre competențele specifice și conținuturile propuse, structura unităților de învățare, succesiunea logica a temelor plastice și alocarea timpului necesar pentru fiecare unitate de învățare Structura planificării calendaristice: Unități de învățare (teme plastice) Competențe specifice Conținuturi Nr ore Săptămâna (data) Obs Amestecuri fizice dintre culori și nonculori Cele din programă nuanțe calde, nuanțe reci, tonuri calde, tonuri reci, tonuri închise, 7 157 tonuri deschise Planificarea calendaristică anuală trebuie să acopere integral programa școlară Unitățile de învățare sunt teme plastice stabilite de profesor, raportate la particularitățile de vârstă, la obiectivele de referință și la conținuturile din programă Competențe specifice sunt cele prevăzute de programă și se notează cu numerele corespunzătoare programei (1 1 ; 1 2 etc ) Conținuturile sunt selectate din cele propuse de programă racordate la unitatea de învățare (tema plastică) Numărul de ore alocate se stabilește de către învățător în funcție de mai mulți factori: experiența învățătorului, nivelul de achiziții ale elevilor, materialele de lucru ale elevilor, materialul demonstrativ, atracția elevilor față de o temă plastică sau o tehnică de lucru etc Planificarea calendaristică la educație plastică are valoare orientativă, în ceea ce privește numărul de ore și ordinea conținuturilor \r În elaborarea planificărilor calendaristice este necesară stabilirea succesiunii conținuturilor și corelarea fiecărui conținut cu obiectivele de referință vizate de programele școlare IV 3 Proiectarea unităților de învățare Învățătorul își proiectează unitățile de învățare (temele plastice) pe parcursul unui an școlar într-o succesiune logică cu următoarea structură: Unitatea de învățare: Forma plastică Conținuturi Competențe specifice Activități de învățare Resurse -de timp -matreiale -altele Evaluare Forme spontane Exerciții de obținere a formelor spontane prin tehnici de lucru diferite: fuzionare, monotipie, stropire, dirijarea culorii, etc Culori de apa Pensule Co li de hârtie Alte suporturi de lucru, planșe demonstrative, Proba practică Probe de evaluare 158 1 Obțineți forme spontane prin tehnica fuzionării și cu ajutorul lor organizați o compoziție plastică 2 Obțineți forme spontane prin tehnica suprapunerii culorilor și prelucrați forma spontană obținută Descriptori de performanta Suficient-5,6 : Obține forme spontane cu o gama redusă de culori, dirijat de profesor ; Bine- 7,8: Obține forme spontane cu o gamă bogată de culori și organizează o compoziție simplă fără ajutorul profesorului; Foarte Bine- 9,10: Obține forme spontane sugestive și organizează o compoziție plastică, unitară și expresivă Conținuturile se pot detalia pentru a parcurge o temă plastică în etape de la simplu la complex Conținuturile sunt tot teme plastice de o întindere mai mică, ce ajută la rezolvarea unei probleme plastice cu un caracter mai general Competențele specifice se marchează cu numere ce corespund obiectivelor de referință din programa școlară Activitățile de învățare pot fi cele din programa școlară, completate, modificate sau înlocuite cu altele în funcție de priceperea elevilor clasei și de creativitatea profesorului Resursele se referă la: forma de organizare a activității, materialele utilizate, timpul alocat, locul unde se desfășoară activitatea plastică (clasă, atelier, în aer liber muzeu etc ) Evaluarea se referă la instrumentele de evaluare specifice educației plastice (în general, se evaluează prin probe practice) La finalul fiecărei unități de învățare se realizează o evaluare sumativă (probă de evaluare) printr-o compoziție plastică cu conținuturi cuprinse în acea unitate De asemenea se au în vedere și descriptori de performanță pentru calificativele sau notele acordate Elementul de bază de la care se pornește în realizarea demersului didactic este programa școlară care stabilește competențele generale și specifice Mijloacele prin care se urmărește atingerea acestora se proiectează de către profesor în funcție de personalitatea lui didactică, de nivelul clasei, de zona geografică (tradiții în arta plastică sau arta populară) etc IV 5 Proiectul de lecție (proiectul didactic) Varietatea și multitudinea proceselor și acțiunilor cuprinse în activitatea de instruire și educare, fac necesară pregătirea și proiectarea desfășurării lecțiilor de creație plastică Prefigurarea cât mai amănunțită a demersului ce urmează să se desfășoare în cadrul lecției de către învățătorii debutanți și sub formă sintetică de către învățătorii cu experiență, presupune stabilirea scopurilor, obiectivelor concrete operaționale, metodelor și mijloacelor 159 adecvate precum și structura secvențială a lecției Anticiparea demersului lecției presupune asigurarea succesului și ameliorarea raportului dintre certitudine și aleatoriu Exemplu de proiect didactic schematizat: Obiectul - Educație Plastică Tema plastica - Linia ca element de limbaj plastic Subiectul: Copac desfrunzit Tipul lecției: Formare de priceperi și deprinderi Scopuri: / / Formarea priceperilor și deprinderilor de a utiliza elementele limbajului plastic intro compoziție; / / Dezvoltarea capacității de a analiza o imagine artistica utilizând o terminologie adecvata; / / Educarea voinței, a spiritului de ordine și disciplina; Л Obiective operaționale : >4 Pe parcursul și la sfârșitul lecției, elevii vor vii capabili: / / O1 - să recunoască diferite tipuri de linii în natură și în imagini de artă; / / O2 - să utilizeze diferite tipuri de linii pentru a reda copacul desfrunzit; / / / O3- să realizeze armonia cromatică cu ajutorul culorilor semnificative pentru acest subiect; / / / O4- să organizeze spațiul dat într-o compoziție plastică, unitară și echilibrată; / / I O5- să evalueze și să autoevalueze lucrările pe baza criteriilor de evaluare; Metode și procedee: conversația, explicația, exercițiul, demonstrația, etc Mijloace de învățământ, Material didactic: planșe didactice, materiale din natură, albume de artă, etc Bibliografie: Album metodic, Ed Arta Gafica, 1987; Constantin P , Să vorbim despre culori, Ed Ion Cranga, 19986; Manolecu M , Evaluarea clară, București, 2002 Secvențe didactice și conținut Obiective Operaționale Activitatea de predare -învățare Metode didactice, conținuturi detaliate Evaluare 160 Moment organizatoric Pregătirea celor necesare desfășurării lecției conversatia Captarea atenției Descrierea copacilor în diferite anotimpuri conversația, explicația Reactualizarea cunoștințelor anterioare Diverse tipuri de linie se desenează la tablă Se recunosc diferite linii în spațiul clasei conversația, explicația, demonstrația frontală Anunțarea temei plastice și a subiectului (se anunță numai subiectul, iar tema plastică se dă sub formă de sarcină de lucru) Tema plastica: linia ca element de limbaj plastic Subiectul: pom desfrunzit explicația, descrierea Frontala Dirijarea învățării și stimularea imaginației O2 Mulți pictori au folosit în creația lor ca element principal de limbaj linia în diferite poziții, de diferite grosimi și culori pentru a reda forme plastice Rolul liniilor: / / De construcție (conturează, acoperă suprafețele) / / De expresie (sugerează, exprimă) / / Decorativ (ornamentează, înfrumusețează) demonstrația, conversația Frontala Obținerea performanței (activitatea practică) O1, O4, Cu ajutorul diferitelor linii veți reda forma cat mai expresiva a unui copac desfrunzit aflat în una din ipostazele: copac bătut de vânt sau liniștit, tânăr sau bătrân; Veți alege culori semnificative exercițiul, demonstrația, explicația Frontala 161 acestui subiect Paralele cu explicația și descrierea se vor face demonstrații la tabla și se vor prezenta planșe demonstrative sau lucrări de arta În timp ce elevii pictează, învățătorul va îndruma individual fiecare elev, îl va evalua sau îi va demonstra problema neînțeleasă Evaluarea (analiza lucrărilor după criterii de evaluare) O5 Criterii de evaluare: - realizarea temei plastice și a subiectului; - diversitatea și expresivitatea liniilor; - semnificația culorilor; - mesajul lucrării; - finalizarea lucrării Încheierea activității Se realizează o expoziție cu lucrările elevilor care se vor evalua după criteriile stabilite Itemii de evaluare se vor elabora cu ajutorul criteriilor de evaluare Câteva exemple: Ce temă plastică ați realizat? Denumiți tipurile de linii utilizate în aceasta lucrare Ce semnifică gama de culori utilizată în această lucrare conversația, explicația, analiza; Scurta apreciere asupra desfășurării lecției și comportamentului elevilor individuala 162 Tema plastică este cea propusă în planificarea calendaristică și respectiv în proiectarea unităților de învățare Subiectul este pretextul prin care se realizează tema plastică și poate fi propus de învățător sau elevi Scopurile se elaborează pe baza obiectivelor cadru, obiectivelor de referință și tipului de lecție Ele au un caracter mai general, mai cuprinzător și vizează latura informativă, formativa și educativa a demersului didactic Obiectivele operaționale au un caracter concret, măsurabil și dirijează îndeaproape „pașii ” instruirii Ele urmăresc performanțele comportamentale în plan cognitiv, afectiv și psihomotor realizate în spațiul unei lecții La educație plastică, obiectivele operaționale vizează atât aspectul însușirii teoretice a unor noțiuni, informații (să denumească, să recunoască, să observe, să descrie etc ) indicate de programa școlară, cât și aspectul practic de formare a unor priceperi și deprinderi specifice activității de creație plastică (să utilizeze, să combine, să armonizeze, să obțină, să structureze etc ) Activitatea de predare-învățare presupune și stabilirea tipurilor de învățare, a tipurilor de interacțiune (expozitiv, dialogat sau bazat pe activitatea practică a elevilor) și a mijloacelor de învățământ ce vor fi utilizate Secvențele sunt etapele cuprinse în desfășurarea lecției, sunt alese în funcție de tipul lecției și au rolul de a ordona strategia didactică Anticiparea demersului unei lecții prin proiectul didactic presupune cunoașterea conținuturilor și metodica disciplinei Proiectul didactic nu trebuie să constituie un șablon în desfășurarea lecției Adaptarea optimă la situații noi prin restructurarea sau recombinarea conținuturilor și metodelor, demonstrează capacitatea profesorului de a opera prompt, adecvat și eficient, adică flexibilitatea și creativitatea didactică Optimizarea demersului didactic este o cerință a unui învățământ modern și presupune crearea de condiții adecvate unei situații specifice domeniului plastic prin care să se asigure eficiență și atitudine creatoare VIII Evaluarea activităților vizual-plastice ,, Evaluarea constituie o activitate de colectare, organizare și interpretare a datelor obținute prin intermediul instrumentelor de evaluare în scopul emiterii unei judecăți de valoare asupra rezultatelor adoptării unei decizii educaționale, fundamentate pe concluziile desprinse din interpretarea și aprecierea rezultatelor “ (Manolescu, M Evaluarea școlară, 2002, p 204) 163 V 1 Aspecte generale ale evaluării orelor de educație vizual-plastică Evaluarea este o componentă importantă a demersului didactic care furnizează informații cu privire la desfășurarea procesului de predare-învățare Ea vizează atât modul de organizare a activității de către cadrul didactic cât și rezultatele obținute Astfel se creează io relație funcțională între constatarea și aprecierea rezultatelor produse și cunoașterea factorilor, situațiilor care au condus la obținerea acelor rezultate Această relație, cadru didactic-elev duce la diagnosticarea procesului didactic la stabilirea interdependenței dintre strategii, conținuturi evaluare și obiective Prin evaluare se pot descoperi aptitudini artistice, iar pentru * îmbunătățirea acestor performanțe se pot stabili punctele tari și punctele slabe ale activității de predare-învățare Lecțiile următoare pot fi etape cu obiective și sarcini de rezolvare, stabilite în urma celor constatate, pentru a obține noi performanțe Deciziile ameliorative trebuie să fie raportate în permanență la vârsta școlarilor, la specificul activității de creație plastica și la obiectivele prevăzute de curriculum Evaluarea trebuie racordata la situațiile de învățare, la structura fiecărui școlar, la aptitudinile lui artistice dar și la atitudinea lui fața de învățare Școlarul nu trebuie raportat la un etalon ci la obiectivele propuse pentru o tema plastică Evaluarea va fi justă numai în măsura în care va măsura competența vizată în mod precis de către cadrul didactic La educație plastica, evaluarea va fi subiectiva daca nu se va face după criterii care să măsoare obiectivele propuse și daca nu se va urmări raportul dintre aspectele informative și cele formative In practica didactica se disting trei tipuri de evaluare: inițială, cumulative (sumativă) și continuă (formativă) Evaluarea inițială Acest tip de evaluare se realizează pentru a stabili nivelul de pregătire al elevilor În funcție de aceasta, cadrul didactic își stabilește obiectivele și își structurează conținuturile La educația plastică se va stabili la început de ciclu dacă școlarii au un vocabular specific artelor plastice minim, dacă au deprinderi de a utiliza materialele și instrumentele de lucru Elevii vor fi puși în situațiea de a recunoaște, a denumi culori, forme din mediul înconjurător sau din planșe didactice și de a realiza practic o lucrare cu un subiect ușor și atractiv Lucrările vor fi apreciate pozitiv de către învățător, în fața clasei, iar individual, în 164 afara orei, se vor evalua după criterii de evaluare și descriptori de performanță Prin acest tip de evaluare învățătorul va stabili dacă școlarii stăpânesc acele cunoștințe și abilități necesare înțelegerii conținuturilor prevăzute de programa școlară Evaluarea inițiala se efectuează la inceputul anului scolar Acest tip de evaluare ajută cadrul didactic să cunoască fiecare elev, capacitatea lui de înțelegere, abilitățile deținute Prin aceasta evaluare se obțin date care ajută la conturarea activității următoare, în trei planuri: - modul adecvat de predare a noii teme plastice; - aprecierea oportunității organizării unor activități de completare a informațiilor pentru întreaga clasă; - dezvoltarea unor strategii de sprijinire a unor elevi * Evaluarea continuă (formativă) presupune verificarea rezultatelor pe conținuturi sau teme simple și permite identificarea unor neînțelegeri ivite în rezolvarea unor probleme plastice Îndrumarea și evaluarea individuală a tuturor elevilor poate să permită cadrului didactic să înlăture situațiile de eșec sau blocaj în creație Rolul evaluării formative este de a motiva elevul în exprimarea plastică, de a urmări pașii în obținerea performanței și de a stabili obiective concrete operaționale de către profesor în vederea dezvoltării imaginației creatoare și a capacității de a analiza și autoanaliza o lucrare Evaluarea formativa permite cunoașterea, identificarea punctelor ,,tari” și a punctelor ,,slabe” pentru fiecare tema plastica sau tehnica sau tehnica de lucru și adoptarea unor noi strategii în demersul didactic în vederea ameliorării procesului de învățare In activitatea plastica, fiind o activitate cu caracter practic, se poate realiza evaluarea după fiecare tema plastica Evaluarea continua presupune verificarea tuturor elevilor Caracteristicile evaluării formative: - are ca scop îndrumarea elevului; S- ajuta elevul să descopere procedurile și modalitățile care iîipermit să progreseze în învățare; - ajută profesorului să aibă informații utile în scopul verificării progresului învățării; - îl așează pe elev în centrul activității de învățare Evaluarea cumulativă (sumativă) se realizează prin verificări parțiale ale unei unități de învățare (teme plastice), prin itemi de evaluare elaborați în concordanță cu conținuturile teoretice și prin lucrări cu subiecte diferite care constituie pretexte pentru realizarea unei teme plastice Evaluarea lucrărilor se realizează de asemenea prin criterii de evaluare 165 stabilite de profesor în funcție de nivelul de vârstă al elevilor Când evaluarea sumativă este o estimare globală, a unei perioade mai lungi (sfârșit de semestru sau de an) se poate face prin realizarea de către elevi a unei compoziții cu o temă plastică mai complexă propusă iar subiectul și tehnica vor fi alese de elevi Acest tip de evaluare nu poate oferi profesorului informații complete cu privire la modul în care școlarii și-au însușit atât noțiunile despre celelalte teme plastice cât și deprinderea de a utiliza alte elemente ale limbajului plastic sau alte tehnici de lucru domeniului plastic Pentru a înțelege mai bine rolul și funcțiile evaluării în cadrul activității vizual-plastice, trebuie subliniate laturile specifice acestei activități și anume: - latura teoretică care vizează conținuturile prevăzute de programele școlare prin intermediul cărora elevul își însușește unele noțiuni din domeniul artistic-plastic legate de terminologie, de înțelegerea unor efecte cromatice și de posibilitățile de organizare a suprafeței de lucru - latura practică propriu-zisă presupune exprimarea cu ajutorul elementelor de limbaj plastic în lucrări pe teme plastice și subiecte diferite Un învățământ modern presupune realizarea unei îmbinări între tipurile de evaluare Realizarea funcțiilor esențiale ale evaluării în procesul didactic, oferă datele necesare pentru îmbunătățirea sistematică a demersului didactic Caracterul practic al activităților de educație plastică, impune punerea accentului în evaluare pe rezultatul practic al activității În scopul emiterii unei judecăți obiective asupra rezultatelor obținute și adoptării unei decizii juste axată pe concluziile desprinse din interpretarea și aprecierea rezultatelor, evaluarea trebuie să aibă la bază criterii specifice fiecărei discipline de studiu Descriptorii de performanță sunt acele criterii unitare, elaborate la nivel național care pot asigura celor interesați, informații relevante despre nivelul de pregătire al elevilor Alături de criteriile unitare numite descriptori de performanță, în activitatea plastică, profesorul apreciază performanțele individuale și prin criterii de evaluare specifice creației vizual-plastice Aceste criterii sunt elaborate de cadrul didactic și urmăresc măsurarea obiectivelor operaționale propuse a se realiza în spațiul unei lecții Criteriile de evaluare se referă la : realizarea temei plastice și a subiectului, diversitatea și expresivitatea elementelor de limbaj plastic, semnificația culorilor sau a gamei cromatice, organizarea unitară și echilibrată a spațiului plastic, creativitate-originalitate, finalizarea lucrărilor (aprecieri cantitative) etc Criteriile de evaluare se propun în funcție de tema plastică și de particularitățile de vârstă și individuale ale elevilor Acestea sunt cuprinse în itemi de 166 evaluare diferiți și ajuta la realizarea acelui dialog prin care se analizează lucrările cu scopul de a sensibiliza și a descifra mesajele lucrărilor Itemii de evaluare trebuie să fie elaborați intr-o terminologie adecvata artei plastice și în concordanta cu particularitățile de vârstă Principalele tipuri de itemi: • itemi obiectivi - itemi cu alegere dublă, multiplă sau de tip pereche etc • itemi semiobiectivi - itemi cu răspuns scurt, de completare și întrebări etc • itemi subiectivi - itemi cu răspuns deschis, analiza de imagine etc Caracterul practic al educației vizual-plastice nu permite utilizarea multor tipuri de itemi în evaluarea elevilor Rezultatul învățării este de fapt lucrarea realizată care, pentru a fi evaluată, trebuie analizată după criteriile propuse Principalul criteriu de evaluare va fi aspectul cantitativla clasele mai mici, urmând ca la clasele mai mari să se țină cont și de criteriul calitativ Se vor evita reproșurile și aprecierile descurajatoare Atmosfera lecției va fi de încurajare și cooperare pentru ca elevul să-și pună în valoare potențialul imaginativ -creativ >4 Câteva exemple de itemi ce se pot utiliza în activitatea de educație vizual- plastică: • Itemi semiobiectivi cu răspuns scurt: Care sunt culorile calde? Ce se obține din amestecul unei culori cu alb? • Itemi obiectivi cu alegere duală (adevărat - fals, da - nu, corect - greșit etc ) Citește cu atenție afirmațiile următoare în cazul în care apreciezi ca afirmația este adevărată, încercuiește litera A în cazul în care apreciezi că afirmația nu este adevărată, încercuiește litera B A B Nuanțele se obțin din amestecul unei culori cu alb sau negru A B Nuanțele se obțin din amestecul a două culori semene A B Compoziția închisă are un singur centru de interes A B Compoziția deschisă are mai multe centre de interes • Itemi obiectivi cu răspuns pereche (solicită din partea elevilor stabilirea unor corespondențe între conținuturile a două coloane) Înscrieți în spațiul din stânga numerelor de ordine din prima coloană, litera corespunzătoare grupei de culori - 1 Culori primare A albastru, verde, violet - 2 Culori binare B roșu, galben, albastru - 3 Culori calde C roșu, galben, oranj - 4 Culori reci D oranj, verde, violet • Itemi obiectivi cu alegere multiplă (alegerea unui răspuns din mai multe alternative oferite) 167 Care din grupele de culori de mai jos este grupa culorilor complementare? (încercuiți litera corespunzătoare variantei corecte) A roșu - galben B roșu - albastru C roșu - verde • Itemi subiectivi Analizează această lucrare plastică (lucrare realizată de elevi) după următoarele criterii: - realizarea temei plastice și a subiectului; - utilizarea elementelor de limbaj j - semnificația și armonia culorilor; - tipul de compoziție plastică * - mesajul lucrării etc V 2 Interpretarea- evaluarea desenului copiilor Interpretarea desenului trebuie să respecte trei principii de bază, enunțate de Buck în 1964: Г'ѴѴ - interpretarea desenului trebuie să se refere simultan la elementele desenului și la asociațiile făcute de subiect; acestea sunt necesare pentru înțelegerea desenului; - fiecare element trebuie studiat în relație cu structura globală a desenului; - rezultatele analizei trebuie raportate la datele anterioare, anamnezice ale subiectului Despre ce vorbesc desenele copiilor: - conflictele subiectului - este important de evaluat dacă acestea se înscriu în cadrul normal al dezvoltării (conflictele de dezvoltare specifice anumitor perioade de vârstă) sau dacă au o conotație patologică; - dinamismul individului, trăirile acestuia, natura relațiilor sale cu mediul; У^- întreaga complexitate a personalității copilului, eforturile sale de adaptare la cei din jur; - construcția sinelui Descifrarea desenului se face la mai multe niveluri: - nivelul narativ, care ne orientează asupra intereselor, preocupărilor copilului, a gusturilor, ambițiilor dar și a neliniștilor sale; - nivelul expresiv se referă la modalitățile de abordare a paginii, culorile, formele alese, cu valoare de comunicare a emoțiilor copilului; 168 - nivelul proiectiv primar care reflectă viziunea copilului asupra lumii ce transpare din stilul desenului, efectul global pe care acesta îl provoacă asupra privitorului; din acest punct de vedere, subiectul poate fi încadrat în tipul senzorial (epileptoid) sau rațional (schizoid) (după tipologia lui Minkowska); - nivelul proiectiv secundar, mai profund, legat de inconștientul persoanei, care ne dezvăluie conținuturile refulate de care copilul nu este conștient și nu le acceptă ca atare; ele țin de manevrele defensive organizate Pentru a pătrunde adânc înțelesurile mobilurilor inconștiente este utilă asocierea comentariilor spontane sau a unei povestiri pe care copilul o relatează pornind de la desenul efectuat j Trebuie să se aibă de asemenea în vedere spațiul utilizat, culorile, formele desenate, dimensiunea, diferențele între diversele elemente ale desenului, bizareriile, detaliile stranii, forța sau slăbiciunea liniei, grosimii, amplitudinii acesteia, ritmul de trasare sau spațiul utilizat În desen, însăși foaia albă de hârtie constitui un stimul de bază, prin proprietatea sa de pasivitate care incită la exprimarea de sine (Kim Chi, 1989) Astfel, în interpretarea desenului, zonele albe sunt la fel de importante ca și cele desenate Prin desen copilul exteriorizează ceva din propria lui viață interioară, prin intermediul simbolurilor, imaginilor foarte personalizate și cu o mare semnificație specifică Chiar și atunci când este pus să deseneze după model, copilul nu îl va reproduce fidel, ci îl va modela în funcție de propriile sale caracteristici psihice În mod special desenul liber, fără model, este considerat o reprezentare a percepției sale despre lumea care-l înconjoară și ca expresie a universului său interior, el ne indică maniera personală a copilului de a simți și de a-și simți mediul său interior Corman (1970) afirma că desenul liber, executat fie de un copil, fie de un adult, oferă acces la viața conștientă și inconștientă Libertatea considerabilă pusă la dispoziția subiectului în desen îl antrenează pe individ, fie că dorește sau nu, fie că știe sau nu, să se auto-dezvăluie În concluzie, se observă că toți copiii de vârstă preșcolară, indiferent de etnia lor, sunt preocupați să deseneze doar realitatea știută și nu cea văzută, evită folosirea proiecțiilor și a perspectivei, folosesc modificarea afectivă a imaginii, ca și o serie de alte abateri de la aspectul obiectiv al lumii reale, așa cum s-a amintit mai sus Din aceste motive vom numi arta lor - dacă acceptăm că poate fi numită artă - o artă de conținut Se deosebesc două aspecte ale imaginii prin care arta plastică impresionează Una este arta de conținut, guvernată conștient numai de valorile interne, de inteligență și stări emoționale Spre deosebire de aceasta, arta formei este preocupată doar de aspectul fizic al lucrurilor, de imaginea reală a ființei sau a obiectului, așa cum cel mai bine o face aparatul fotografic În 169 desenul copilului, redarea formei aflate în mediul extern eului este practicată doar atâta cât e necesar ca imaginea creată să prindă sens Desenarea realistă a formei, în scopul redării ei veridice, nici nu intră în discuție Copilul este interesat doar de ilustrarea gândurilor și sentimentelor sale ori de povestirea unor întâmplări care l-au impresionant Imaginea formei nu are cum să fie exclusă, dar aspectul ei este întru totul subordonat ideii pe care își propune să o ilustreze Cândse analizează desenul copilului preșcolar, deși este făcut cu mult optimism, aparent în joacă, trebuie privit ca pe un mesaj prin care comunică sentimente reale, opinii specifice vârstei, specifice subiectului ori gânduri de moment Convins că nu greșește, copilul desenează cu aceeași plăcere cu care se joacă Psihologic vorbind, jocul este o activitate automotivată, în sensul că recompensa este chiar activitatea respectivă în sine, fără întărire externă Așa considerând și desenul, el nu poate fi decât o oglindire sinceră a felului în care copilul vede și gândește lumea Cum nu există copil normal care să nu se joace, nu poate exista nici copil normal care să nu deseneze Și oricare dintre aceste desene reprezintă, pentru cine vede bine, un autentic test al dezvoltării gândirii și chiar a structurii psihice a copilului Dincolo de aspectele, ușor de sesizat, descrise în paginile anterioare, dacă dorim să citim în sufletul copilului, la analiza atentă a unui desen se va lua în considerație și aspectul liniilor, structura compozițională a desenului și predilecția pentru o anumită gamă cromatică Privitor la aspectul liniilor putem face următoarele precizări: - liniile apăsate puternic indică siguranța, încrederea și nevoia imediată de a crea imagini; - liniile imprecise și slabe, cu reveniri stângace, indică timiditate și nesiguranță în acțiuni, dar de cele mai multe ori teama de a nu satisface pretențiile adultului; - liniile mâzgălite fără continuitate relevă un dezechilibru afectiv-motor; - sugerarea imaginii doar prin fragmente de linii curbe deschise spre exterior, indică un coleric dificil sau chiar un subiect dezechilibrat psihic; y- când compoziția e structurată prin multă claritate și ordine în repartizarea elementelor pe suprafața hârtiei, acestea fiind redate prin linii decise, avem de-a face cu luciditate și siguranță în gândire Autodisciplinarea imaginației, susținută prin acceptarea cu ușurință a tehnicității de lucru, anunță aptitudinile care stau la baza viitoarele talente; - desenul aparent sintetic, realizat dintr-o singură mânuire de condei, dar departe de a sugera ceva cert, exprimă entuziasm, imaginație spontană, dorința de a comunica repede dar și lipsa de insistență în activitate, de voință pe durată lungă; 170 - desenul analitic, care se remarcă prin prezența multor detalii, indică o fire introvertită, izolată, care gândește singură, nu renunță ușor la opinia proprie și acceptă cu greu intervenții externe în educație De regulă prin desenele sale copilul se implică mental, acționează, pedepsește sau recompensează In privința culorilor, chiar și pentru adult, gusturile și preferințele diferă în funcție de mai mulți factori, cum ar fi: structura personalității, mediul socio-cultural și gradul de educație In timpul formării personalității, gustul pentru culori suferă cele mai multe mutații întâlnim dese reveniri în viziunile cromatice chiar și pe paleta pictorilor consacrați Este cunoscută în evoluția artistică a lui Pablo Picasso, înainte de aderarea la cubismul-sintetic inițiat de Georges Braque, atât perioada albastră, cât și perioada roză a creațiilor sale realiste * Acceptând că desenul preșcolarului reprezintă oglindirea felului în care el vede și gândește lumea, trebuie să se înțeleagă că nu-i corect să se intervină cu creionul sau cu pensula în scopul corectării viziunii sale Elevul, departe de a contrazice adultul - pe care tot timpul îl consideră modelul năzuințelor sale - ajunge în scurt timp la convingerea că nu are talent și renunță să-și mai deseneze ideogramele în care, până atunci, credea foarte mult Și când copilul nu mai desenează, își pierde practic, ireversibil, una din cele mai importante posibilități de a-și face cunoscute trăirile La înfățișarea desenului ideoplastic nu se mai poate întoarce Având o mare încredere în judecata matură a mamei sau a cadrului didactic va păstra în memoria sa imaginea acelor corecturi ca pe niște adevăruri, le va reproduce în următoarele sale desene Majoritatea oamenilor rămâne toată viața lor la acest nivel de a desena sau refuză total s-o mai facă, convinși cu toții din fașă că nu au talent îndrumarea lucidă a educației plastice încă din grădiniță, condiționează viitorul marilor talente în concluzie, nu trebuie să se corecteze niciodată cu creionul ori cu pensula desenul copiilor, indiferent de vârstă Așadar, metoda cea mai indicată pentru educația esteticii vizuale la orice vârstă constă în primul rând în aprecierea produselor artistice Legată de această apreciere, este dăunătoare și notarea prin calificative certe a lucrării, bazându-ne doar pe impresia artistică conținută în lucrări în primul rând copiii nu-și propun să creeze valori artistice E bine să se evalueze la finalul lecției doar lucrări terminate sau neterminate O notare corectă cu calificativ sau notă mare, urmărește în planșa desenată dovada unei angajări depline în necesarul de efort Pentru înțelegerea valorii de conținut, uneori este bine ca însuși adultul să solicite explicații minorului în legătură cu semnificația imaginii pe care o creează Având și această cunoaștere, cadrul didactic poate decripta mai ușor mesajul ideatic, întreg sau întrerupt, conținut de oricare dintre desenele copiilor 171 Nevoia și dorința de a comunica idei și stări emoționale prin intermediul desenelor este foarte mare Uneori, datorită manipulării lejere a materialelor, dar mai ales datorită spontaneității, prospețimii și sincerității imaginii create, întâmplarea face ca desenul copiilor să atingă performanțe artistice uimitoare - deși inițial ei nu și-au propus asta - performanțe la care adultuli nu mai puate ajunge, căci prin natura firii, nu mai gândește și sitei ca în copilărie Partea a IlI-a II Practica pedagogică Asemeni oricărei profesii, cea de cadru didactic presupune un cumul de cunoștințe, abilități și competențe specifice pe care trebuie să le dețină cei care aleg să urmeze această profesie Toate acestea se acumulează prin parcurgerea de către studenți a unor activități de pregătire teoretică și practică, atât în domeniile specifice obiectelor de învățământ ce urmează să fie predate, cât și în domeniul științelor educației Profesionalizarea constituie 172 procesul formării unui “ansamblu de capacități și competențe într-un domeniu dat pe baza asimilării unui sistem de cunoștințe teoretice și practice, proces controlat deductiv de un model al profesiei respective” (E Păun, apud Gliga, L , 2002) 1 1 Importanța derulării practicii pedagogice Formarea cadrelor didactice trebuie realizată atât la nivel teoretic cât și practic Pregătirea teoretică vizează cultura generală, de specialitate, dar și cea psihopedagogică Aceasta din urmă implică două laturi: Cunoștințe de psihopedagogie, etică, sociologie; j Cunoștințe de pedagogie practică, didactică, metodică Pregătirea cadrelor didactice din punct de vedere practic are în vedere o altă componentă a pregătirii didactice și anume practica pedagogică În vederea profesionalizării didactice, pregătirea practică sau practica pedagogică este o activitate de importanță majoră În consecință acestei activități trebuie să i se acorde o mare importanță, ea îndeplinind rolul de „pivot al profesionalizării didactice ” (Dumitru, I Al , 2004) În ansamblul conținuturilor care contribuie la formarea viitoarelor cadre didactice, activitatea de „practică pedagogică constituie dimensiunea centrală în care sunt antrenate toate celelalte conținuturi teoretice precum și toate disponibilitățile psihice ale studentului” (Franț, A , 2002) 1 2 Structura și conținutul practicii pedagogice 1 Pregătirea teoretică Ceea ce trebuie să știe un elev al unei școli, trebuie să afle de la dascălul său Tocmai de aceea pregătirea inițială a cadrelor didactice trebuie să dețină un loc distinct la nivelul învățământului superior Practica pedagogică, disciplină de bază a acestei formări inițiale, se desfășoară prin îmbinarea a două dimensiuni, una care vizează partea de instruire și se materializează în practica observativă, și alta de exercițiu, de aplicabilitate practică care deține cea mai mare suprafață în economia de timp a practicii pedagogice și care îmbracă forma practicii operaționale Sunt prevăzute de asemenea un număr de ore de studiu individual care se pot realiza și în afara insituției școlare Disciplina practica pedagogică este prevăzută în cadrul planului de învățământ Nivelul I al Modulului Psihopedagogic, în anul III de studiu, pe perioada a două semestre, cu câte 3 ore/săptămână 2 Activitățile de cunoaștere a școlii în general; 3 Activități instructiv-educative de observație, desfășurate în clasă (asistență); 4 Activități instructiv-educative practice susținute de către studenți (predare); 173 5 Alte tipuri de activități educaționale (ședința cu părinții, participare la comisia metodică, consiliu profesoral, consultații cu elevii, profesor de serviciu pe școală, cercuri pedagogice etc ) 1 3 Obligațiile studenților în cadrul activităților de practică pedagogică 1 să cunoască structura organizatorică a școlii și modul de funcționare a procesului de nvățământ; 2 să-și reactualizeze cunoștințele asimilate anterior referitor la organizarea învățământului, organizarea metodică a lecției și documentele școlare; j 3 să asiste la lecțiile susținute de tutori; 4 să noteze observațiile la lecțiile asistate; * 5 să participe la autoanaliza acestor lecții și să realizeze notările rezultate din acest proces; 6 să studieze planul de învățământ, programa școlară și manualul pentru a se familiariza cu aspectele de conținut ilustrate de acestea; >4 7 să studieze și să multiplice proiectele didactice ale lecțiilor demonstrative în vederea întocmirii unui portofoliu de practică; 8 să conceapă proiectele didactice; 9 să realizeze autoanaliza propriilor lecții și analiza celor susținute de către colegi; 10 să completeze fișa psihopedagogică pentru unul dintre elevii clasei; 11 să completeze harta psihopedagogică pentru unul din elevii clasei; 12 să prezinte proiectele didactice ale lecțiilor pe care le vor susține, tutorilor și coordonatorilor de practică din cadrul instituției de învățământ superior, în timp util, pentru corectare; 13 să prezinte portofoliul de practică la sfârșitul fiecărui semestru pentru notare 14 să manifeste o atitudine responsabilă, pregătindu-se la modul cel mai serios pentru fiecare activitate pe care o realizează 15 să adopte o atitudine adecvată față de cadrele didactice, elevi și personalul administrativ al școlii 1 4 Portofoliul de practică trebuie să conțină: 1 Fișa de evidență a practicii psihopedagogice; 2 Plan cadru de învățământ (model); 3 Programa școlară a specialității (pentru fiecare specialitate, programa poate fi descărcată de pe site-ulMECI - www edu ro); 174 4 Planificarea calendaristică (anuală, semestrială, pe unități de învățare); 5 Fișele de asistență ale lecțiilor model din practica observativă, fișele de observare a derulării lecției și de observare a interacțiunii; 6 Proiectele de lecție ale lecțiilor susținute, însoțite de fișele de evaluare; 7 Proiecte de lecție reprezentative ale lecțiilor asistate; 8 Fișa psihopedagogică a unui elev; 9 Harta psihopedagogică a unui elev; 10 Materialul didactic pregătit pentru activitățile instructiv-educative susținute de către student; j 11 Chestionar de apreciere a relației cu mentorul de practică psihopedagogică; BIBLIOGRAFIE 1 Abate, M A , Desenul familiei, Editura Profex, Timișoara, 2003 2 Abraham A , Le dessin d'une personne, EAP, Paris, 1977 3 Achiței, Gh , Frumosul dincolo de artă, Ed Meridiane, București, 1988 4 Agan, G , C , Arta modernă, Ed Meridiane, București, 1982 5 Ailincăi, C , Introducere în gramatica limbajului vizual, Editura Dacia, Cluj-Napoca, 1982 175 6 Arheim, R , Arta și percepția vizuală O psihologie a văzului creator, Editura Meridiane, București, 1979 7 Arheim, R , Forța centrului vizual, Editura Meridiane, București, 1995 8 Avermaete, R , Despre gust și culoare, Editura Meridiane, București, 1971 9 Barnetta, J R , Sarah Millerb, Emma Pearceb, Colour and art: A brief history of pigments, Rewieu Optics & Laser Technology 38 (2006) 445-453 10 Bartoș, J , Structuri compoziționale, Editura Artes, Iași, 2005 11 Bartoș, J , Compoziția în pictură, Editura Polirom, Iași, 2009 >r 12 Bartoș, J , (editor/coautor), Compoziția plastică, în volumul „Creativitate și restaurare în artă”, Editura Artes, Iași, 2005 13 Bartoș, J , (editor/coautor), Spațiul plastic în artele contemporane, în volumul „Interferențe, creație și restaurare în artă”, Editura Artes, Iași, 2006 14 Bartoș, J , Arta murală, interferențe vizual-artistice, Editura Artes, Iași, 2006 15 Bartoș, J , (editor/coautor), Interferențe vizual-artistice, în volumul „Interdisciplinaritate în conservare-restaurare și arte aplicate”, Editura Artes, Iași, 2007 16 Berger, R , Descoperirea picturii, vol I, Ed Meridiane, București, 1975 17 Bollenbach, C , Desenul-pe scurt despre tehnici, Editura Meridiane, 1964 18 Brion, M , Arta abstractă, Editura Meridiane, București, 1972 19 Charman Helen, Rose Katherine, Wilson G , The Art Gallery Handbook: A Resource for Teachers, Tate Publishing, 2006 20 Covătaru, D , Simbol și obiect în sculptură, Editura Artes, Iași, 2005 21 Covătaru, D , Simbol și metaforă în creația proprie, Editura Artes, Iași, 2005 22 Covătaru, D , Interpretări în sculptura medernă Curs, Editura Artes, Iași, 2005 23 Covătaru, D , Morfologia limbajului vizual- aspecte ale stilului Simbol și Reprezentare Curs, Editura Artes, Iași, 2005 24 Covătaru, D , Originile formei în artă Valori ale expresiei umane Curs, Editura Artes, Iași, 2005 25 Cristea, S , Dictionar de pedagogie, Ed Litera, Bucuresti-Chisinau, 2000 26 Dumitrescu, Z , „Structuri geometrice, structuri plastice”, Editura Meridiane, București, 1984 27 Eliade, M , „Insula luiEuthanasius”, Editura Humanitas, Iași, 1993 28 Filoteanu, N , Marian, Doina, Desen artistic, Editura Didactică și Pedagogică, 1998 29 Francastel, P , Realitatea figurativă, Ed Albatros, București, 1972 176 30 Focillon, H , Viața formelor, București, Editura Meridiane, 1977 31 Hasan Yvonne, Paul Klee și pictura modernă: studii despre textele teoretice Editura Meridiane, București, 1999 32 Hocke, G R , Lumea ca labirint, București, Editura Meridiane, 1973 33 Hofmann, W , Fundamentele artei moderne, Editura Meridiane, București 1997 34 Hogarth, W , Analiza frumosului, Editura Meridiane, București, 1981 35 Ilioaia, Maria, Metodica predării desenului, clasele I-IV, Editura Didactică și Pedagogică, București, 1981 36 Isaksen, S G , Firestien, R L , "The Assessment of Creativity An occasional paper from the Creativity Based Information Resources Project", The Center for Studies in Creativity, 1994 * 37 Klee P , Album-antologie, Editura Meridiane, Bucuresti, 1972 38 Klee, Teoria de la forma e de la figurazione, Editura Feltrineli, Roma, 1980 39 Leonardo da Vinci, Tratat despre pictură, Editura Meridiane, București, 1971 40 Lhot A , Tratat despre peisaj și figură, Editura Meridiane, Bucuresti, 1969 41 Lindauer, M S , "Interdisciplinarity, the Psychology of Art and Creativity: an Introduction" în Creativity Research Journal, vol 11, nr 1, p 10, 1998 42 Luquet, G -H Children'sDrawings, London: Free Association Books, 2001 43 Mihăilescu, D , Limbajul culorilor și al formelor, Editura Științifică și Enciclopedică, București, 1980 44 Mocanu, T , Morfologia artei moderne, Editura Meridiane, București, 1973 45 Neacșu, Ghe , "Procesul de creație artistică (I) ", în Revista de psihologie, vol 3-4, p 163-174, 1998 JV 46 Neacșu, I , Educația estetică, în Curs de pedagogie, T U B , București,1988 47 Nicola, I , Pedagogie, Editura Didactică și Pedagogică , București, 1994 48 Nicolae, M N , Cioplitorul de ganduri, Muzeul de Arta Traditionala Făgețelu jud Olt, ■^2007 49 Passeron, R , Opera picturală, Editura Meridiane, București, 1982 50 Pavel, V , Ora de desen, Sugestii, Editura Muntenia, Constanța, 1994 51 Piaget, J , Inhelder, B , Psihologia copilului, Editura Cartier, Chișinău, 2005 52 Pleșu, A , Călătorie în lumea formelor, Editura Meridiane, București, 1974 53 Postelnicu, C-tin , Fundamente ale didacticii școlare, Editura Aramis, București, 2002 54 Radinschi, C , Desen artistic, Editura Didactică și Pedagogică, 1980 177 55 Radu, A , Educația plastică la orice vârstă, EdituraArs Docendia Universității din București, 2008 56 Read H , Semnificația artei, Editura Meridiane, București, 1969 57 Ressu C Însemnări, Editura Meridiane, București, 1973 58 Salade, D , Educația prin artă și literatură, Editura Didactică și Pedagogică, București, 1973 59 Săsărman, Gh , Funciune, spațiu, arhitectură, Editura Meridiane, București, 1979 60 Shepherd, R , Shepherd Rowena, 1000 de simboluri Semnificația formelor în artă și mitologie, Editura Aquila, Oradea, 2007 61 Solier, R , Arta și imaginarul, Editura Meridiane, București, 1978 62 Suhar, L , Glose în labirintul artelor vizuale, Editura DanaArt, Iași, 2009 63 Suhar, L , Pledoarie pentru obiectul metaforă, Editura DanaArt, Iași, 2003 64 Șchiopu, Ursula, Verza E Psihologia vârstelor, Editura Didactică și Pedagogică, 1995 i'W' 65 Șușală, I , Culoarea cea de toate zilele, Editura Albatros, București,1982 66 Șușală I , Curs de desen, Editura Fundației „România de mâine”, București 1996 67 Șușală, I , Bărbulescu, O , Dicționar de artă, Editura Sigma, București,1993 68 Șușală, I , Gavrilă,T, Caiet de arte plastice, Editura Coresi, București, 1992 69 Tofan, C , Limbajul artei, Editura Artes, 2005 70 Vaideanu, G , Cultura estetică școlară, Editura Didactică și Pedagogică, 1967 71 Voiculescu, Florea - “Elaborarea obiectivelor educționale teorie, cercetări, aplicații”, Editura Imago, Sibiu, 1995 178